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RESUMO 

 

 

 

 

 

A proposta deste trabalho é analisar a construção do arqui-inimigo de Batman, o Coringa, ao 

longo das décadas que sucedem à sua primeira aparição até os dias atuais. O objetivo se 

concentra em perceber os elementos que compõem e formam o personagem, que demonstra 

complexidade na delimitação de sua personalidade, como, por exemplo, devido à falta de uma 

origem definida. Além, suas relações com a violência e a insanidade também serão discutidas. 

Criado como algo passageiro em 1940, tendo como uma de suas referências a aparência de 

Conrad Veidt em o homem que ri, Coringa permanece vivo na cultura pop e passeia por 

diferentes narrativas, desde as HQs, como os filmes, séries e vídeo games. Sua presença 

desencadeia reflexões em torno da sociedade e dos valores, os quais o vilão procura 

desconstruir, até mesmo questionando o viés heroico de Batman. Suas inúmeras representações, 

embora diferentes entre si, nos permitem reconhecer o príncipe palhaço do crime pela 

manutenção dos elementos que o configuram como tal. A análise é fundamentada pelos estudos 

acerca da linguagem das histórias em quadrinhos, do audiovisual e da violência e representação, 

a partir de autores como Scott McCloud, Will Eisner, Jennifer Van Sijll, Ismael Xavier, Freud, 

Umberto Eco, Grant Morrison, entre outros. 

 

 

PALAVRAS -CHAVE: Coringa; Batman; HQs; violência. 
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ABSTRACT 

 

 

 

 

 

 

The purpose of this work is to analyze the construction of Batman's archenemy, the Joker, over 

the decades that follow his first appearance to the present day. The objective focuses on 

perceiving the elements that compose and form the character, who demonstrates complexity in 

the delimitation of his personality, such as, for example, due to the lack of a defined origin. In 

addition, its relationships with violence and insanity will also be discussed. Created as 

something fleeting in 1940, having Conrad Veidt's apparency in the man who laughs as one of 

its references, Joker remains alive in pop culture and walks through different narratives, from 

comics, to movies, series and video games. His presence triggers reflections around society and 

values, which the villain seeks to deconstruct, even questioning Batman's heroic bias. His 

numerous representations, although different from each other, allow us to recognize the clown 

prince of crime by maintaining the elements that configure him as such. The analysis is based 

on studies about the language of comics, audiovisual and violence and representation, based on 

authors such as Scott McCloud, Will Eisner, Jennifer Van Sijll, Ismael Xavier, Freud, Umberto 

Eco, Grant Morrison, among others. 

 

 

 

KEYWORDS: Joker; Batman; Comics; violence. 
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RESUMEN 

 

 

 

 

 

 

El propósito de este trabajo es analizar la construcción del archienemigo de Batman, el Joker, 

a lo largo de las décadas que siguen a su primera aparición hasta la actualidad. El objetivo se 

centra en percibir los elementos que componen y forman al personaje, quien demuestra 

complejidad en la delimitación de su personalidad, como, por ejemplo, por la falta de un origen 

definido. Además, también se discutirán sus relaciones con la violencia y la locura. Creado 

como algo fugaz en 1940, teniendo como uno de sus referentes la aparición de Conrad Veidt en 

El hombre que ríe, Joker sigue vivo en la cultura pop y transita por diferentes narrativas, desde 

cómics hasta películas, series y videojuegos. Su presencia desencadena reflexiones en torno a 

la sociedad y los valores, que el villano busca deconstruir, cuestionando incluso el sesgo heroico 

de Batman. Sus numerosas representaciones, aunque diferentes entre sí, permiten reconocer al 

príncipe payaso del crimen manteniendo los elementos que lo configuran como tal. El análisis 

parte de estudios sobre el lenguaje del cómic, el audiovisual y la violencia y la representación, 

a partir de autores como Scott McCloud, Will Eisner, Jennifer Van Sijll, Ismael Xavier, Freud, 

Umberto Eco, Grant Morrison, entre otros. 
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INTRODUÇÃO  

Coringa, o homem que ri  

 

 

 

 

As histórias em quadrinhos de super heróis surgiram como uma proposta desafiadora em 

meio aos conflitos sociais da metade do século XX, sendo o maior deles a Segunda Guerra 

Mundial. A estrutura do gênero apresenta também certa complexidade por unir recursos de 

imagem, palavras e efeitos em Arte Sequencial para dar indício de movimento e construir o 

sentido. No entanto, foi considerado como um subgênero por muito tempo, apesar da 

popularidade alcançada. 

Com o sucesso de Superman na apresentação dos super heróis, houve a necessidade de 

criação de outro personagem emblemático que viesse a disputar essa atenção, o Batman. O 

homem-morcego representa uma primeira quebra da noção de herói por apresentar nuances 

obscuras em relação a seu antecessor.  

Juntamente com Batman, em 1940, também foi criado o seu vilão, o Coringa, que apresenta 

uma construção ainda mais complexa, pelo fato de não ser apresentada sua origem específica 

ou motivações, nem mesmo seu alter ego por trás da imagem do palhaço. A ideia inicial era que 

ele aparecesse apenas na primeira edição, no entanto, retornou para as histórias seguintes e 

permanece, até os dias atuais, presente na cultura pop por mais de 80 anos. 

 Voltar o olhar para a construção de um vilão, propicia um estudo que possa contribuir com 

essa esfera, em procurar compreender como se dá a construção do Coringa que alcançou 

tamanha popularidade como seu contraponto, Batman, no entanto, sem dispor de linearidade na 

sua concepção. 

O objetivo dessa pesquisa é verificar a construção do Coringa ao longo das décadas, desde 

sua primeira aparição, até o momento em que esse trabalho se encontra; assim como o seu 

deslocamento e a sua contextualização. Procuramos cuidar da análise dos elementos que 

compõem o personagem, levando em consideração a complexidade apresentada pela sua figura 

que não detém uma origem ou identidade confirmada, é um personagem deslocado. 

Sua inspiração visual é baseada em O homem que ri, de Victor Hugo, em específico no 

filme homônimo com o ator Conrad Veidt. As versões que vemos representadas adiante, tanto 

na linguagem literária como na fílmica, modificam ou acrescentam elementos condizentes com 

a leitura do personagem proposta, o que é foco de nossa análise para verificação desses 
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elementos, além daqueles que constituem parte intrínseca do personagem, como a figura do 

palhaço. 

Para tanto, foram selecionadas HQs, filmes e jogos que contribuem com a discussão, alguns 

exemplos de corpora são as HQs Batman nº1 (1940), de Bob Kane, Batman: Arlequina (2000), 

de Paul Dini; as graphic novels Batman: O Homem que ri (2005), de Ed Brubaker e Doug 

Mahnke, Batman: A piada mortal (2011), de Alan Moore e Brian Bolland, Batman: Asilo 

Arkham (1989), de Grant Morrison, Batman: O cavaleiro das trevas (1986), de Frank Miller; 

as séries televisivas Batman (1966), de William Dozier e Gotham (2014), de Bruno Heller; além 

da série animada Batman: A série animada (1992), de Bruce Timm e Eric Radomski e as 

narrativas cinematográficas Batman (1989), de Tim Burton, Batman: O cavaleiro das trevas 

(2008), de Christopher Nolan, Esquadrão Suicida (2016) de David Ayer e Coringa (2019), de 

Todd Phillips. 

Quanto à organização, este trabalho se divide em três capítulos que dialogam sobre aspectos 

e elementos do Coringa, para melhor compreendermos sua construção. No primeiro capítulo, 

foram abordados conceitos sobre o gênero histórias em quadrinhos, a fim de explorar e conhecer 

a sua estrutura. Para tanto, autores como Scott McCloud (2015) e Will Eisner (1989) foram 

fundamentais para este estudo.   

Analisamos a primeira HQ do Batman, de 1940, percebendo como o vilão foi apresentado 

como um transgressor, um ser caótico que já vinha a provocar o Batman e a sociedade como 

um todo. Seu impacto foi tamanho que, pensado apenas para existir nessa única HQ, o 

personagem sobrevive até hoje na contemporaneidade. 

O Homem que Ri, de Victor Hugo, também foi analisado pela sua crucial inspiração ao 

personagem. A semelhança é confessada na aparência, especificamente na caracterização do 

ator Conrad Veidt para viver Gwynplaine, mas também traços e aspectos da obra como um todo 

nos auxiliam a compreender a carga carregada no riso do personagem. Por isso, tanto o livro 

como o filme foram aqui analisados, sob o conceito de transcriação, de Haroldo de Campos e 

conceitos cinematográficos de Ismael Xavier (2008) e Jennifer Van Sijll (2017). 

Cada representação do Coringa cria um novo personagem, ainda assim, são notáveis 

elementos que nos permitem reconhecê-lo como tal, de forma imutável, por assim dizer. A 

noção de partitura, de Umberto Eco, nos auxilia nessa análise, para que possamos identificar 

esses aspectos. Consideramos também, o efeito camaleônico descrito por Grant Morrison ao 

tratar do personagem, pois em cada época, seria como se ele se adequasse, se reformulasse.  

No segundo capítulo, a conversa é direcionada para alguns aspectos específicos do vilão, a 

iniciar-se pela sua reformulação para se adequar aos preceitos do Comics Code Authority. Como 

https://www.google.com/search?q=David+Ayer&stick=H4sIAAAAAAAAAOPgE-LWz9U3MDRKKU_JKlLiBHGSMowLcrXEspOt9NMyc3LBhFVKZlFqckl-0SJWLpfEsswUBcfK1CIAyMCnsj8AAAA&sa=X&ved=2ahUKEwivxb6M8-XmAhUSHLkGHR8dCPAQmxMoATAlegQIDhAL
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forma de respeitar as normas voltadas para o público infanto-juvenil, Coringa teve sua violência 

suavizada. A medida visava aspectos comerciais, pois não obedecer às regras implicava em não 

poder vender as HQs, o que poderia prejudicar a indústria mercadológica. Apenas as histórias 

que tivessem o selo, poderiam ser comercializadas. 

Outro aspecto trabalhado foi o sorriso do Coringa, sob perspectivas como as de Henri 

Bergson e Freud. Muito além da aparente felicidade, vemos que o sorriso do vilão carrega algo 

de sarcástico e provocador, um riso que pode estar relacionado ao trágico também. Assim como 

em O Homem que ri, de Victor Hugo, o filme Joker (2019) trabalha com elementos que 

dialogam com essa temática, entre outras representações que citamos durante a análise. 

As cores também compõem parte essencial do personagem, Coringa é colorido, vivo e se 

destaca em comparação ao Batman. Sua paleta de cores tem como principais ocorrências o 

verde, roxo e laranja. Tais cores fazem parte da tríade secundária do círculo cromático e passam 

uma mensagem ligada à violência e a falta de esperança. Como Eva Heller e Donis Dondis nos 

auxiliam em seus estudos, as cores possuem alguns significados que complementam nossa 

análise e leitura. O roxo e o verde, principalmente, são associados ao que é venenoso e tóxico, 

mesmo embora tenham um lado positivo (como o verde que também é relacionado à esperança), 

o teor negativo predomina. Temos que levar em consideração o contexto para compreender o 

uso de cada cor escolhida para cada representação. 

A simbologia do nome Coringa e os arquétipos que podemos encontrar na concepção do 

vilão, também foram discutidos. Coringa representa a carta principal do baralho, aquela que 

não se encaixa em nenhum naipe, mas é a mais relevante entre todas em um jogo. O fora-da-lei 

e o bobo da corte são arquétipos conceituados por Pearson e Mark (2011), que estão presentes 

em Coringa e nos mostra como sua relação com o Batman e a sociedade, tem a ver com seu 

traço transgressor, narcísico e manipulador. Ele inverte os valores e age de forma a questionar 

o seu redor e conseguir realizar suas vontades. 

Coringa tem mais de uma história contada sobre como se tornou o vilão nas diferentes 

expressões artísticas (HQs, filmes e vídeo-games). Tendo em vista que não existe uma origem 

definida de forma canônica, como ocorre com outros personagens (Batman, Super-man e 

Homem-aranha, por exemplo), temos uma possibilidade de representação ao olhar de cada um. 

Assim, cada autor o criará da forma que acredita ser viável e correspondente ao personagem, 

da mesma maneira como nós expectadores e leitores podemos ter outras visões possíveis. 

Embora diferentes nomes e origens sejam encenados e representados, há similaridade em certos 

pontos, como a presença de trauma e tragédia, o que mostra a melancolia ligada ao personagem 

também. 
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No terceiro e último capítulo, buscou-se o aprofundamento na temática da violência que 

perpassa Coringa, e sua rela­«o de ñida e voltaò com a sociedade. Na mesma medida em que 

ele é iluminado pelo contexto que o criou, sua própria existência explicita questões sobre o 

contexto em que está inserido. Para tanto, é necessária uma análise sobre a cidade de Gotham 

City, que possui traços distópicos, no qual Batman foi criado em meio à violência, traumatizado 

pela morte dos pais. O conceito de distopia relaciona-se à estruturação dessa cidade e aos seus 

traços odiosos e repugnantes. 

Nesse sentido, a imagem do palhaço ganha esse contorno distorcido, pois a figura circense 

associada à alegria e felicidade, no Coringa tem o lado do horror e do ódio melancólico. Temos 

alguns exemplos de outras obras que colocam o palhaço nesse espectro, como o It, de Stephen 

King, que causa medo. O Coringa apresentado na graphic novel Asilo Arkham (1989) é um dos 

exemplos que apelam ao lado mais aterrorizante, assim como a versão mutilada dos novos 52, 

Morte da família (2009), que arrancou seu próprio rosto. Na HQ de nome similar, Morte em 

família (1989), Coringa comete o assassinato brutal do Robin Jason Todd, tão chocante como 

o momento em A Piada Mortal (2011), onde ele atira e deixa Bárbara Gordon paraplégica. São 

representações que trabalham com a ideia do uso extremo da violência por parte do vilão para 

provocar e reafirmar sua possível mensagem de revolta. O Umheilich, de Freud, é utilizado para 

auxílio nessa análise. 

Um dos pontos que Coringa busca provar ao Batman é que o homem morcego é tão insano 

quanto ele próprio, apenas está preso à uma falsa ilusão de que a cidade pode ser melhor. Mas 

que, se Batman não se reprimir e se agarrar à sua conduta moral, poderá compreender Coringa 

como um todo e perceber que não vale a pena manter a esperança.  

Esperança esta, que Batman procura preservar como motivação para sua figura na cidade 

de Gotham, mesmo carregando traumas, que distorcem a noção de herói, e usando da 

brutalidade suprema para combater seus inimigos, Batman não quer perder-se como seu arqui-

inimigo. O conceito de esperança discutido por Bloch, serve de embasamento para a discussão. 
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CAPÍTULO  I ï A criação do príncipe 

palhaço do crime: Joker Begins 

 

 

 

 

 

 

 

 

 

 

"Eu acredito que aquilo que não nos mata nos torna 

mais... estranhos." Coringa. 

Batman: O Cavaleiro das Trevas. 



25 
 

1.1 O homem que ri: De Gwynplaine a Coringa 

 

 A apar°ncia exagerada de Coringa denota um ñchamar a aten­«oò proveniente da sua, 

também extrapolada, personalidade caótica. O agente do caos perpetua sua marca através, entre 

os mais variados quesitos a serem mencionados, a sua aparência. Um palhaço de terno em tons 

de roxo, cabelo esverdeado, olhos maquiavélicos e uma boca que carrega um grande sorriso 

assustador de lábios vermelhos.  

 Essa configuração imagética do vilão tem suas raízes em um personagem muito anterior 

à sua criação, especificamente no filme O Homem que ri, de 1928. Conrad Veidt, ator de origem 

alemã e naturalizado britânico após fuga da Alemanha nazista, teve em sua carreira, filmes 

como O Gabinete do Dr. Caligari (1920), O Ladrão de Bagdá (1940), Casablanca (1942) e O 

Homem que Ri (1928), neste último deu vida à Gwynplaine, dono de uma terrível deformidade, 

um sorriso eterno gravado em seu rosto. Embora, o sorriso esteja comumente ligado a algo 

positivo, emoções de alegria e felicidade, o rapaz vivia apenas em trevas e tristezas, dualidade 

que o segue por toda sua vida. As semelhanças com o antagonista de Batman são visíveis: 

 

Figura 1 - Coringa e sua inspiração física. (Disponível em: 

http://obviousmag.org/archives/2011/11/coringa_nos_quadrinhos_a_origem_de_um_simbolo.) 

 

 Além da boca escancarada em um sorriso aterrorizante, a disposição dos fios de cabelo 

e até mesmo as sobrancelhas são pontos similares entre ambos os personagens, que convém a 

eles o ar monstruoso e amedrontador. Interessante pontuar que a imagem do Coringa, disposta 

acima, é a capa de uma graphic novel intitulada O homem que ri, escrita por Ed Brubaker, ou 

seja, a referência está marcada até no título de uma das aventuras maquiavélicas do príncipe do 

crime, reforçando o vínculo entre os personagens. 

 A narrativa da graphic novel, entretanto, não tem referências à história de Victor Hugo 

sen«o no t²tulo e na alus«o simb·lica do riso. Gwynplaine ® conhecido como ñO Homem que 
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riò por ter um sorriso eterno em seu rosto e servir de entretenimento à população. Coringa, nessa 

graphic novel, recebe a mesma alcunha por conta da sua característica central, o riso 

desenfreado na sua boca vermelha e por matar suas vítimas com o gás do riso, o que os deixa 

petrificados com um eterno sorriso. A história é um remake da HQ n°1 do Batman. 

Redesenhada e recolorida. 

 Antes de adentrarmos ao filme propriamente dito, é necessário darmos espaço para o 

livro homônimo que foi utilizado como embasamento, O Homem que ri, de Victor Hugo, 

publicado em 1869, originalmente em língua francesa. Ao analisarmos ambos o livro e sua 

tradução fílmica, teremos maior aproximação com o Coringa, mesmo que, a princípio, a 

inspiração seja somente ligada à aparência do personagem, o enredo da obra apresenta 

elementos que merecem nossa atenção, pois dialogam com o vilão. Fazemos, assim, um 

paralelo entre o livro, filme e certos aspectos do Coringa. 

 O romance de Victor Hugo é ambientado na Inglaterra do século XVII, são inúmeros os 

capítulos reservados para crítica a tal sociedade e os valores morais que eram propagados, 

especialmente relacionados à aristocracia e sua superioridade sobre a população pobre, que se 

encontrava subjugada aos princípios e regras dos que estão no poder. Ao início, nos é 

apresentado o jovem Gwynplaine, criança que, após ter sido sequestrada e ter seu rosto mutilado 

no formato de um sorriso, foi abandonada em pleno inverno rigoroso para morrer.  

 No entanto, movido por força inexplicável, ele sobrevive à forte nevasca em busca de 

abrigo. Em seu caminho, encontra uma bebê cega, que viria a se chamar Dea, soterrada junto 

de sua mãe morta. Não mais sozinho, mas com um vulnerável e frágil ser em seu colo, ele 

continuava à procura de alguém que pudesse oferecer ajuda. Após bater em inúmeras portas e 

não obter resposta, foi na cabana de Ursus que encontrou acolhimento. 

 Ursus, filósofo, saltimbanco e dono de um lobo chamado Homo, demonstra falta de 

esperança na humanidade e na sociedade, principalmente devido ao caráter governamental. 

Misantropo, seu único companheiro antes da chegada das crianças era seu lobo, Homo, o qual 

ele julgava ter mais empatia que os próprios humanos, uma das dualidades discutidas na obra: 

o homem e o animalesco. A começar pelos nomes dos personagens, Ursus remete ao urso, 

enquanto Homo faz menção à espécie homo sapiens. 

 
Ursus e Homo eram ligados por estreita amizade. Ursus era um homem, Homo era um 

lobo. Seus temperamentos combinaram. Quem havia batizado o lobo fora o homem. 

Provavelmente também havia escolhido o próprio nome; tendo achado Ursus bom 

para si, achara Homo bom para a fera. A associação desse homem com esse lobo era 

proveitosa para as feiras, as festas paroquiais, as esquinas das ruas onde os passantes 

se aglomeram, e atendia à necessidade que o povo tem, em qualquer lugar, de ouvir 

baboseiras e comprar panaceias. Esse lobo, dócil e graciosamente subalterno, era 
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agradável à multidão. Ver a domesticação é algo que apraz. Nosso supremo 

contentamento é ver desfilarem todas as variedades de adestramento. É isso que leva 

tanta gente à passagem dos cortejos reais. (HUGO, 2019, p.21) 

 

 Em linhas gerais, os animais são tidos como inferiores ao humano e, muitas vezes, têm 

seus nomes utilizados de forma pejorativa na intenção de causar ofensas ao outro. No entanto, 

a obra nos leva a pensar sobre essa condição, ao inverter os nomes dos personagens e evidenciar 

que o humano tem certa selvageria em detrimento do comportamento animal, além de, provocar 

uma comparação entre ambos, pois é salientado o gosto pelo adestramento do lobo, o 

contentamento que os humanos sentem ao ver não apenas um animal, mas, outros humanos em 

estado subalterno. De maneira a nos fazer pensar sobre a visão que a classe superior, detentora 

do poder, teria dos oprimidos, meros animais adestrados ao seu prazer. 

 A questão é salientada pelo narrador que aponta como Gwynplaine era visto de forma 

animalizada, um mero palhaço: 

 

Para a massa, com cabeças demais para pensar e olhos demais para enxergar, para a 

massa que, sendo ela própria superfície, se mantém na superfície, Gwynplaine era um 

palhaço, um grotesco, um pouco mais e um pouco menos que um animal. A massa só 

enxergava a cara. (HUGO, 2019, p.284) 

 

 O trecho acima explicita como a população apenas enxerga a aparência, aquilo que está 

sendo posto em sua frente. Gwynplaine era um palhaço, servia apenas para divertir e causar 

risadas, ainda que não fosse sua intenção, foi a única forma de ganhar dinheiro em sua vida: 

deixar que as pessoas rissem dele, enquanto ele mesmo nunca queria estar rindo. 

 Os questionamentos de Ursus, também, evidenciam o tratado, quando o narrador nos 

diz que 

 

Sua grande ocupação era odiar o gênero humano. E esse seu ódio era implacável. 

Tendo entendido que a vida humana é uma coisa medonha, tendo observado a 

sobreposição de flagelos, os reis sobre o povo, a guerra sobre os reis, a peste sobre a 

guerra, a fome sobre a peste, a estupidez sobre tudo; tendo constatado certa quantidade 

de castigo no simples fato de existir; tendo reconhecido que a morte é uma libertação, 

quando levavam um doente até ele, curava-o. Tinha fortificantes e beberagens para 

prolongar a vida dos velhos. Recolocava os pernetas sobre seus pés e lhes lançava este 

sarcasmo: ñA² est§s sobre tuas patas. Que possas caminhar por muito tempo no vale 

de l§grimas!ò. Quando via um pobre morrendo de fome, dava-lhe todos os trocados 

que tinha, resmungando: ñVive, miser§vel! Come! Dura muito tempo! Não serei eu 

quem abreviar§ tua penaò. Depois, esfregava as m«os e dizia: ñFa­o aos homens todo 

o mal que possoò. (HUGO, 2019, p.37) 

 

 A misantropia do personagem vem do desgaste das relações sociais às quais se encontra 

submetido durante toda a sua vida, especialmente sobre a dominação opressora das classes 

superiores, que se veem como detentoras do poder e acreditam que, os considerados inferiores, 
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devem fazer aquilo que julgam ser o melhor e necessário para a população, além de beneficiar 

o próprio enriquecimento do status de perfeição monárquica.  

 Ursus vem a criticar essa forma de governo, expondo total desesperança nos atos 

humanos, tendo em vista a impossibilidade de melhora diante de tamanha opressão. Como 

forma ñvingativaò, demonstrando raiva e desprezo a essa sociedade, Ursus ajuda o pr·ximo 

acreditando estar fazendo o mal, pois prolongar a vida do indivíduo inserido em contexto 

distópico seria sofrimento. Em contrapartida, poderia, inconscientemente, estar provando não 

compartilhar dos ideais opressores e cerceadores dos superiores, pois não quer ver o findar da 

população, mas sim, sua constante recuperação e sobrevivência. 

 A alcunha de filósofo também corrobora para entendermos o personagem em seu caráter 

questionador, refletindo sobre a sociedade em que vive. Quebra de paradigmas envolve sua 

vida: ter um lobo de estimação, curar as pessoas com medicamentos naturais advindos de 

plantas e filosofar, aspectos expressamente proibidos pelo rei. Mesmo diante das adversidades, 

cria as duas crianças, se questionando sobre os infortúnios da vida que fizeram um menino de 

feições assustadoras e uma bebê cega aparecerem em sua porta.   

Anos mais tarde, ambos formam uma espécie de circo, onde se apresentam para os ricos 

que riem descontroladamente diante da aparência de Gwynplaine. No entanto, apesar de 

carregar um sorriso no rosto e servir de entretenimento principalmente para a classe dominante, 

Gwynplaine n«o era feliz, mas sim, inundado por tristezas e ang¼stias. ñIsso produzia seres cuja 

lei de existência era monstruosamente simples: permissão para sofrer, ordem para divertir. 

(HUGO, 2019, p.40). 

 As questões do riso e da distopia são constantes no enredo da obra, como se pode notar 

pelo principal elemento característico de Gwynplaine e pela descrição angustiada dos 

personagens em relação a sociedade. Quando falamos em distopia, levamos em consideração 

as ideias de Thomas More em seu livro Utopia (2017), onde descreve uma sociedade perfeita, 

livre de defeitos e tudo que se pode considerar inadequado para o convívio dos indivíduos. Seria 

uma instauração social provocada por uma distorção da realidade, a qual se torna idealizada 

pelas vias utópicas.  

 Sua origem traria duas possibilidades significativas: eu-topos, que seria ñlugar perfeitoò; 

e ou-topos, igual a ñlugar nenhumò. N«o ® poss²vel definir qual das duas formas seria a correta. 

Mas, unindo as proposições, a utopia pode ser vista como um lugar perfeito que não existe, isto 

é, não pode ser alcançado. A perfeição social não pode ser materializada, o que acarreta a 

distopia, por sua vez, envolta de aspectos odiosos e repulsivos que torna a vida do indivíduo 

nesse contexto insuportável, representando totalmente o contrário da idealização utópica. 
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 Voltada para o campo das ideias, uma vez que a utopia tenta ser materializada, torna-se 

sua pior versão, devido a impossibilidade de criar a sociedade perfeita que não irá cercear e 

limitar a individualidade das pessoas que se encontram em posição submissa, sem direito a voz 

ou a qualquer movimento que escape da grande massa robótica, isto é, não pode haver 

individualidade, todos devem apenas obedecer ao que está no topo.  

 Dessa forma, conforme Andityas Soares de Moura Costa Matos coloca,  

 

a distância entre a utopia e a distopia é pequena e pode ser apenas uma questão de 

opini«o e de ju²zos de valor. G. Kaleb acentua que ño utopista inicia no amor e termina 

no terrorò (apud MAFFEY, 2000, p.1288). Uma vez postas em ação, as utopias não 

podem ser controladas, e muitas vezes pretendem libertar ou tornar felizes os homens 

independentemente de suas próprias vontades. A missão de toda utopia é regenerar as 

pessoas, ainda que precise enfrentá-las e impor-lhes esse alto destino. Eis o caminho 

que imperceptivelmente nos leva da utopia ao seu gêmeo fantasmático, ao seu 

doppelganger: a distopia. (MATOS, 2017, p.230). 

 

 Tendo isso em vista, o que podemos ver na consideração de Ursus acerca da 

desesperança que sente frente à sociedade em que vive, diz respeito a angústia sofrida pelos 

indivíduos à mercê da força das classes superiores, o que o faz querer resistir ao mesmo tempo 

que acredita não haver forma de alteração dessa realidade, findando em puro desgosto e ódio 

repulsivo aos humanos, configurando sua misantropia. 

 No entanto, contraditoriamente, Ursus reconhece que deve manter-se nas aparências da 

sociedade, que deve seguir o que se manda para que não acabe sendo punido com sentença de 

morte. Muitos são os momentos em que repreende Gwynplaine: 

 

Existem regras e determinações, seu subversivo! Os vagabundos são punidos; gente 

honesta, que tem sua própria casa, é resguardada e protegida; os reis são os pais do 

povo. Sou domiciliado, ouviu?! Você teria sido açoitado em praça pública, se o 

tivessem encontrado, e seria bem feito! Deve haver ordem em um Estado civilizado. 

(HUGO, 2019, p.148) 

 

 

 Inclusive, em dado momento da obra, Thomas More é citado como um rebelde, servindo 

de exemplo negativo ao que se espera da população. O contexto do momento parte da viagem 

de Ursus, Gwynplaine e Dea para apresentarem seu espetáculo circense em Londres, lá a fama 

de Gwynplaine ® tamanha, conhecido como o ñO homem que riò, que atrai a aten­«o de todo o 

público local, além das autoridades e da realeza. Isso faz com que descubram que Gwynplaine 

é o filho perdido de Lorde Clancharlie, morto há anos pelo rei, acusado de traição. Eis o diálogo 

que se segue entre dois lordes: 
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ð Mylord Eure? 

ð Mylord Annesley? 

ð O senhor conheceu Lorde Linnoeus Clancharlie? 

ð Um homem de outros tempos. Sim. 

ð Que morreu na Suíça? 

ð Sim. Éramos parentes. 

ð Que tinha sido republicano na época de Cromwell e que permaneceu 

republicano no reinado de Carlos II? 

ð Republicano? De jeito nenhum. Ele era teimoso. Havia uma querela 

pessoal entre ele e o rei. Sei, por fonte segura, que Lorde Clancharlie teria 

aderido se lhe tivessem dado o posto de chanceler que foi dado a Lorde Hyde. 

ð O senhor me surpreende, mylord Eure. Haviam-me dito que Lorde 

Clancharlie era um homem leal. 

ð Um homem leal! Será que isso existe? Meu jovem, não existe homem 

leal. 

ð E Catão? 

ð E o senhor acredita em Catão? 

ð E Aristides? 

ð Fizeram bem em mandá-lo para o exílio. 

ð E Thomas Morus? 

ð Fizeram bem em cortar seu pescoço. 

ð E, em sua opini«o, Lorde Clancharlieé? 

ð Era dessa espécie. Aliás, um homem que permanece no exílio é 

ridículo. (HUGO, 2019, p.516) 

 

 Thomas More, assim como Lorde Clancharlie, teve como fim a sentença de morte por 

traição ao rei, traição essa que, pode ser encarada como resistência em aceitar tudo que lhe é 

posto, não obedecer ao rei é como cavar sua própria cova. Não são dados mais detalhes acerca 

do que houve com Lorde Clancharlie, apenas que foi morto por ter traído ao rei e, como 

vingança, o seu filho foi vendido pelo rei aos comprachicos, com a intenção de que o 

mutilassem. 

 Carregando o castigo por algo que não cometeu, Gwynplaine passa a viver 

marginalizado, sua existência é notada apenas pela condição grotesca do seu rosto, que faz com 

que as pessoas riam do seu riso eterno. Conhecido agora como ño homem que riò, sua ¼nica 

família são Ursus e Dea, também marginalizados por fazerem parte da minoria ignorada e 

ridicularizada pela sociedade, um filósofo e uma cega. 

 No filme mais recente do príncipe palhaço do crime, intitulado Joker (2019), do diretor 

Todd Phillips, temos essas mesmas nuances trabalhadas em tela. Arthur Fleck, alter ego do 

Coringa que é construído gradativamente durante o enredo, dispõe de algumas semelhanças 

com Gwynplaine, Ursus e todo o contexto distópico da sociedade em que vive.  

 Arthur carrega um sorriso eterno por toda a vida, assim como Gwynplaine. No entanto, 

se trata de um riso descontrolado, podendo ser considerado como um Transtorno da Expressão 

Emocional Involuntária, que se manifesta pela risada imparável e desconexa com a situação ou, 

ainda, uma crise de epilepsia gelástica, ambos associados a incapacidade de controlar o riso. O 
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que pode ser definido, com mais clareza, é que a risada de Arthur é agonizante, sem qualquer 

indício de felicidade, mas de profunda dor, como no frame abaixo: 

 

 

Figura 2 ï Arthur Fleck e sua risada compulsiva (Filme JOKER, 2019) 

 

 De outro lado, Gwynplaine não tem uma doença, mas foi mutilado enquanto criança, 

após ser vendido pelos comprachicos. A cirurgia clandestina pela qual passou o tornou 

monstruoso para sempre pois, apesar de carregar um sorriso eterno, ele nunca quer de fato sorrir, 

o que contrasta com seu olhar triste e melancólico, não detendo qualquer sinal de alegria 

também. A dualidade de riso e sorriso em contraparte à tristeza e melancolia se fazem presente 

na concepção de ambos os personagens.  

 Os comprachicos, responsáveis pela criação do riso eterno de Gwynplaine  

 

formavam uma medonha e estranha associação nômade, famosa no século dezessete, 

esquecida no dezoito, ignorada hoje em dia. Os comprachicos são, como ño p· de 

sucess«oò, um antigo detalhe social peculiar. Fazem parte da velha fealdade humana. 

Para o grande olhar da história, que enxerga o todo, os comprachicos vinculam-se ao 

imenso evento da Escravidão. José vendido por seus irmãos é um capítulo de tal 

lenda.24 Os comprachicos deixaram marcas nas legislações penais da Espanha e da 

Inglaterra. Aqui e ali, na obscura confusão das leis inglesas, encontram-se vestígios 

desse fato monstruoso, da mesma forma que se encontram pegadas de um selvagem 

em uma floresta. Comprachicos, assim como comprapequeños, é uma palavra 

composta espanhola que significa ñcompra-crian­asò. Os comprachicos 

comercializavam crianças. Compravam-nas e vendiam-nas. Não as roubavam. O 

roubo de crianças é um outro negócio. E o que faziam dessas crianças? Monstros. Para 

que monstros? Para rir. O povo precisa rir; os reis também. As esquinas precisam do 

arlequim. (HUGO, 2019, p.38) 

 

 

 Um capítulo inteiro é dedicado à narração e explicação sobre os feitos dos 

comprachicos, demonstrando as atrocidades realizadas com crianças e também como esse povo 

são agentes do caos, pois não só criavam os arlequins, como também eles próprios eram 

considerados como tal. Interessante pensar que o próprio conceito de Coringa é associado ao 

arlequim das cartas de baralho, o palhaço que deveria trazer entretenimento aos superiores, mas, 

no caso do vilão, é o verdadeiro agente do caos. 
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 A Inglaterra caótica de Gwynplaine possui paralelos com a Gotham em que Arthur vive. 

A estrutura social da cidade das HQs é segregada em várias camadas que segue com os mais 

ricos no topo até os pobres no fundo, em declínio. No filme de Todd Phillips é discutida com 

ênfase a separação dessas classes, sendo Arthur marginalizado por ser um palhaço de rua, 

humorista fracassado, aliado a seus problemas mentais, invisível a sociedade.  

 Em contrapartida, a elite representada sumariamente por Thomas Wayne, contribui com 

a corrupção, apenas os ricos têm perspectiva de vida, enquanto os pobres continuam em sua 

condição marginalizada. Tanto a política democrática da sociedade de Arthur Fleck quanto a 

monarquia instaurada na Inglaterra de Gwynplaine, apresentam a violência social como um dos 

principais aspectos para deturpação e formação dos personagens. 

 Gwynplaine é considerado um palhaço, sua deformidade o fez um arlequim, 

apresentando-se ao lado de Dea, a bebê que salvou quando era criança. Conhecidos como 

saltimbancos, eles percorrem a cidade na chamada green box (carruagem de viagem que 

utilizam) para apresentar entretenimento aos ricos e ganhar dinheiro para sustento. 

 Seu n¼mero consiste em representar uma pe­a de teatro intitulada como ñCaos 

Vencidoò. Nela, Gwynplaine seria uma esp®cie de monstro que ® salvo pela entidade santa 

representada por Dea. Ele inicia com o rosto coberto e ao revelá-lo no final, recebe um alvoroço 

de risos e histeria diante da sua face. Embora Ursus diga que ele deve se sentir feliz em 

sustentar-se por meio da alegria levada ao público, Gwynplaine sabe que só riem dele pois o 

acham uma piada. 

 Arthur Fleck também trabalha como palhaço de rua e, da mesma forma, sente-se vazio 

embora o sorriso pintado em seu rosto demonstre o oposto. Um paralelo pode ser tratado a partir 

de um poster do filme O homem que ri e uma cena do filme Joker: 
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Figura 3 ï Pôster do filme O Homem que ri e semelhança Arthur Fleck/Gwynplaine (JOKER, 2019) 

 

 Podemos notar que ambas as imagens apresentam os personagens com feições similares: 

sorriso no rosto e lágrimas nos olhos. Gwynplaine, que tem um sorriso eterno, demonstra pelo 

seu choro o contraste daquilo que apresenta na superfície e os sentimentos que lhe perpassam. 

Da mesma forma, Arthur Fleck força o rosto em um sorriso quando, na verdade, derrama 

lágrimas de tristeza e frustração. O que pode ser inferido é que ambos, marginalizados pela 

sociedade, corroboram com a crítica aos valores propostos pelos que detém o poder diante da 

condição inferiorizada, enquanto indivíduos inseridos em um contexto problemático. 

 Até mesmo a paleta de cores é semelhante, usando tons esverdeados e amarelados, o 

que denota um ar negativo e melancólico. O amarelo carrega ambiguidade em seus possíveis 

significados: 

Ao amarelo pertencem a vivência e o simbolismo do sol, da luz e do ouro. Por que 

então ela não é mais apreciada? Pertence também à vivência e ao simbolismo do 

amarelo o fato de que nenhuma outra cor é tão instável quanto ela ï uma pitada de 

vermelho transforma o amarelo em laranja, uma pitada de azul e ela se torna verde, 

um tantinho de preto e obtemos uma cor suja e opaca. Mais do que todas as outras 

cores, ela depende das cores combinadas a ela. Perto do branco, o amarelo parece 

radiosamente claro, perto do preto inconvenientemente berrante. O amarelo é a cor do 

otimismo ï mas também da irritação, da hipocrisia e da inveja. Ele é a cor da 

iluminação, do entendimento; mas é também a cor dos desprezados e dos traidores. É 

assim, extremamente ambígua, a cor amarela. (HELLER, 2013, p.152) 
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 O quão influenciável a cor amarela é, pode ser relacionado a população de indivíduos 

que, na verdade, marginalizados pela sociedade, se encontram à mercê daqueles que manipulam 

da forma que for conveniente. A ambiguidade ilustra a própria aparência de Gwynplaine e 

condição médica de Arthur Fleck: riso eterno e angústia. É citado no livro de Victor Hugo que 

Gwynplaine tem os cabelos pintados de amarelo como forma de acentuar a positividade de sua 

aparência unida ao sorriso, no entanto, o cabelo dele acabou vertendo em uma textura áspera, 

afirmando a ambiguidade do amarelo. 

 

Seus cabelos foram tingidos de ocre, de uma vez por todas; segredo que redescobrimos 

atualmente e do qual as belas mulheres se servem; o que antes tornava feio, hoje é 

considerado um bom recurso de embelezamento. Gwynplaine tinha os cabelos 

amarelos. Essa tintura, aparentemente corrosiva, havia deixado seus cabelos crespos 

e ásperos ao toque. Esse eriçamento selvagem, mais crina do que cabeleira, cobria e 

escondia um crânio impenetrável, feito para conter pensamentos. A tal operação, que 

havia retirado a harmonia do seu rosto e colocado toda aquela carne em desordem, 

não atingira a caixa óssea. O ângulo facial de Gwynplaine era poderoso e 

surpreendente. Por trás daquele sorriso, havia uma alma sonhadora, como ade todos 

nós. (HUGO, 2019, p.261) 

  

 A alma sonhadora de Gwynplaine vem de uma esperança que as coisas melhorem, da 

vontade de lutar contra os valores impostos pela sociedade e sair de sua condição marginalizada 

e subalterna. Ele quer ter voz, ser ouvido e fazer com que pessoas como ele também sejam 

ouvidas, incluindo seu pai de criação, Ursus e Dea.  

 Até mesmo nos nomes de Gwynplaine e Dea estão símbolos de pureza e esperança, o 

que retoma os elementos utópicos antes mencionados. Dea significaria o céu, o paraíso, a pureza 

de algo santo:  

 

Ursus, obcecado pelos nomes latinos, batizou-a Dea. Consultara um pouco seu lobo; 

dissera-lhe: ñVoc° representa o homem, eu represento o bicho; nós somos o mundo 

aqui de baixo. Essa pequena representará o mundo lá do alto. Toda essa fraqueza é a 

onipotência. Dessa forma, o universo inteiro ð humanidade, animalidade, divindade 

ð estar§ em nossa cabanaò. O lobo não fizera nenhuma objeção. E foi assim que a 

menina encontrada chamou-se Dea. Quanto a Gwynplaine, Ursus não se deu ao 

trabalho de inventar-lhe um nome. Na manhã do mesmo dia em que ele havia 

constatado a desfiguração do menino e a cegueira da menina, perguntara: ñBoy, como 

voc° se chama?ò. E o menino respondera: ñAs pessoas me chamam de Gwynplaineò. 

(HUGO, 2019, p.262-263) 

 

  

Já o nome de Gwynplaine, que não nos é dito de onde surgiu, pode encontrar um 

significado ao observarmos suas raízes francesas: Gwyn, pode ser traduzido como alvo, branco, 

enquanto que plaine, pode ser entendido como planície ou voo. De forma que a junção das duas 

palavras dá a ideia de planície alva ou voo alvo, algo de cunho celestial assim como Dea, sua 
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amada. Os dois compartilham amor e adoração um pelo outro, mas há resistência por parte de 

Gwynplaine que acredita não ser justo que uma cega fique com alguém monstruoso como ele, 

pois não pode enxergar para a ver a verdade.  

 Dea, ao contrário, afirma para Gwynplaine que não enxergar é justamente a razão 

porque deve amá-lo, pois não é contaminada pelos pensamentos preconceituosos das pessoas 

que julgam as aparências. Uma dualidade que a garota externa: é cega, mas enxerga melhor do 

que todos aqueles que podem ver, mas são cegados pelas morais da sociedade. 

 Nesse sentido, a cor verde também corrobora em sua dualidade e no caráter ambíguo 

similar ao amarelo. Pois, ao passo que verde representa a esperança buscada pelo personagem, 

aparente mesmo na carruagem que usam como meio de transporte ï a green box ï carrega 

também o teor negativo do venenoso e do vilanesco, o que já surge em mente a figura do 

Coringa que possui cabelos verdes. 

 Em outro pôster do filme de Paul Leni, podemos perceber a predominância dos tons 

esverdeados com leve toque de amarelo, dando sentido à figuração venenosa, intoxicante e 

vilanesca que o verde carrega, em contrapartida da utópica esperança. Um contraste que indica 

também a própria fundação complexa e conflitante do personagem. 

 

Figura 4 ï Pôster 2 do filme O homem que ri 

 

 O verde, unido ao amarelo, transmite uma ideia de decad°ncia: ñO amarelo ruim não é 

o amarelo solar nem o amarelo áureo ï é o amarelo pálido esverdeado, o amarelo fétido do 
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enxofre. (...) Hugo van der Goes pintou a serpente que seduziu Adão e Eva como um réptil 

amarelo-esverdeado, com cabeça humanaò (HELLER, 2013, p.159). 

 Vemos, então, o quanto Coringa carrega de Gwynplaine, não apenas de sua aparência 

física, mas também de seu contexto e angústias, mesmo que outras concepções do palhaço não 

citem sua origem, detém-se na aparência como traço análogo. É o caso do primeiro Coringa, 

cuja aparição se deu na HQ n°1 do Batman: 

 

Figura 5 ï Comparação entre Gwynplaine e primeira aparição do Coringa na HQ 1 do Batman. 

 

 Cabelos jogados para trás, sobrancelhas marcadas, olheiras bem definidas e o sorriso 

largo e inquietante. São os elementos que tornaram a referência à Gwynplaine explícita. O 

desenho de Coringa é quase uma reprodução exata e fiel ao personagem de Veidt, sendo a 

representação do vilão mais semelhante à Gwynplaine, talvez justamente por ser o primeiro 

Coringa. No entanto, com o passar dos anos, embora a aparência de Coringa se altere, alguns 

elementos principais como o riso ainda aludem à Veidt. 

Para trazer à conversa o filme de Paul Leni ï do qual já apresentamos imagens do ator 

caracterizado como Gwynplaine a fim de comparação ïé necessário, primeiramente, destacar 

que a aproximação entre as duas obras procura colocar em relevo as particularidades de cada 

uma como expressões artísticas que têm aspectos próprios, além de expressar, por meio do 

diálogo proposto, a relação que pode ser estabelecida entre as diferentes narrativas, ampliando 

as perspectivas possíveis de leitura. 

Para tanto, o conceito utilizado será o de transcriação, cunhado por Haroldo de Campos. 

A escolha se deve ¨ limita­«o do termo ñadapta­«oò, que denota uma depend°ncia embrion§ria 

da obra nova e não favorece a observação valorativa das mudanças que ocorrem na tradução de 

uma linguagem artística para outra.  
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No campo da transcriação, a questão encaminha-se para o reconhecimento da obra 

transcriada como uma nova produção, onde, mesmo tendo como base uma narrativa anterior, 

uma nova visão é cunhada na nova linguagem. Haroldo de Campos pontua que é o presente que 

dará sentido ao passado, tendo em vista que cada época tem suas próprias visões e morais; o 

passado ser lido pela ótica do presente não permitiria uma cópia fiel. A própria noção de 

fidelidade deve ser questionada, pois estamos lidando com linguagens em muito diferentes, que 

dispõem de características próprias: 

 

No pref§cio desse meu livro de 1969, a tradu­«o ® vista como ñforma de cr²ticaò que 

manifesta, na pr§tica textual, a visada da ñpo®tica sincr¹nicaò. Esta, por seu turno, ® 

caracterizada nos ensaios a ela dedicados como ñuma po®tica situada na acepção 

sartreana do termo (...), só pode assumi-la a um homem datado e inscrito num dado 

tempo hist·rico, o presenteò. Da² deduzo o seu ñestatuto relativoò (relativizando no 

mesmo passo a no­«o poundiana de ñcorte paid°umicoò, sem preju²zo da import©ncia 

que lhe atribuo): ñAo contr§rio do que se poderia imaginar, ® o valor relativo, 

funcional, e não o eterno, canonizado, que preside a uma História Literária Estrutural, 

montada sobre cortes sincr¹nicos.ò (CAMPOS, 2015, p. 82) 

 

É preciso cuidado em não recair em possíveis abordagens capazes de banalizar o teor 

cinematográfico como apenas vinculado exclusivamente à sua inspiração temática, tendo em 

vista que, corroborando com o autor, o processo adotado é de tradução de uma linguagem à 

outra. No caso em pauta, da linguagem literária para a fílmica, ou seja, há uma recriação da 

obra, um olhar crítico que foi voltado para uma primeira produção e transcriada, dessa maneira, 

para outra linguagem. 

Assim, não se trata de uma tradução literal, mas de uma tradução transcriadora, uma 

recriação que confere autonomia à nova obra. Haroldo Campos diz que se trata de ñuma outra 

informação estética, autônoma, mas ambas estarão ligadas entre si por uma relação de 

isomorfia: serão diferentes enquanto linguagem, mas, como os corpos isomorfos, cristalizar-se-

«o dentro de um mesmo sistema.ò (CAMPOS, 2015, p. 34). 

 Tendo isso em vista, o diretor Paul Leni traz uma leitura cinematográfica da obra de 

Victor Hugo apoiada, majoritariamente, no expressionismo alemão. O expressionismo tem 

como principal característica a abstração, elementos que vão além da aparência e, em síntese, 

busca mostrar aquilo que está além da visão convencional. Em A tela demoníaca, Eisner coloca 

que  

 

O expressionista j§ n«o v°: tem ñvis»esò. Segundo Edschmid, ña cadeia de fatos: 

f§bricas, casas, doen­as, prostitutas, clamores, fomeò n«o existe; s· existe a vis«o 

interior que provocam. Os fatos e objetos não são nada em si: é preciso aprofundar 

sua essência, discernir o que há além de sua forma acidental. É a mão do artista que, 

ñatravessando-os, se apodera do que h§ por tr§s delesò e permite o conhecimento de 
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sua forma verdadeira, livre da sufocante press«o de uma ñfalsa realidadeò. (EISNER, 

1985, p.19) 

 

 Como forma de refletir sobre a realidade, procura-se distanciar e abstrair a verdadeira 

mensagem que se quer passar e que se pode observar naquilo que é propagado pela sociedade. 

Eisner ainda pontua que, apesar de tais elementos serem recorrentes no expressionismo alemão, 

é necessário tomar cuidado para não haver o uso desenfreado de conceitos estereotipados. 

Embora muitos dos temas sejam encontrados nas obras de arte expressionistas, tais como a 

dissociação e abstração, comportá-los apenas nesse ñpadr«oò e não ir além, recai na 

banalização. 

 Dentre os exemplos de arte expressionista, no âmbito da pintura, temos o quadro O grito, 

de Edvard Munch, pintor norueguês e um dos precursores do expressionismo alemão. O quadro 

retrata o horror de um ser humano perante algo que não entendemos ao certo. 

 

 

Figura 6 ï Quadro O grito, de Edvard Munch (1893) (Disponível em https://www.todamateria.com.br/o-grito/) 

  

Não saber o que causou o espanto na figura central da obra é um dos elementos 

pertencentes ao expressionismo, onde a subjetividade e a introspecção tomam lugar e são 

causadores do efeito de sentido. O proposto seria, justamente, levar ao questionamento e a 

reflexão sobre o lugar do indivíduo e, principalmente, sobre suas emoções: os medos, angústias, 

ansiedade, horror e desespero. Por isso a distorção é importante, pois mostra que nada é estável 

na existência humana. O céu, o mar e a natureza se mesclam e causam uma sensação 
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angustiante, unida ao grito silencioso do personagem que, com vestes pretas e sem definição, 

poderia ser qualquer um de nós. Não há como delimitar sua identidade.  

 Conforme salientado por Eisner, 

  

A abstração, declara Worringer, nasce da grande inquietação que experimenta o 

homem aterrorizado pelos fenômenos que constata a seu redor e dos quais é incapaz 

de decifrar as relações, os misteriosos contrapontos. Essa agonia primordial do 

homem diante de um espaço ilimitado suscita nele o desejo de arrancar os objetos de 

seu contexto natural no mundo exterior, ou melhor ainda, de libertar o objeto de seus 

laços com outros objetos, em suma, de torna-lo ñabsolutoò. (EISNER, 1985, p.21) 

  

 A figura fantasmagórica centralizada na imagem seria a representação desse terror que 

perpassa o ser humano diante do que está posto à sua frente, a sociedade, o caos e até mesmo o 

universo. A insegurança e crescente ansiedade diante de tudo isso é figurado pelo grito 

aterrorizante, além do contraste entre a ponte e as duas pessoas ao fundo, únicos elementos 

compostos por linhas retas, enquanto o restante do cenário se parece com uma grande onda a 

sufocar o personagem principal. As cores quentes, vermelho, amarelo e laranja reforçam o 

poder gigantesco que o arredor exerce sobre a impotência humana, corroborando para a 

atmosfera pesada. 

 É importante ressaltar que o movimento expressionista surgiu como escape à Primeira 

Guerra Mundial, como forma de expressão das emoções e sentimentos angustiantes diante do 

contexto caótico em que se encontravam. Da mesma forma que as HQs de super heróis surgiram 

como uma possível resposta aos horrores da Segunda Guerra Mundial, na qual a figura de um 

herói se fazia necessária diante da fraqueza humana. 

 Tal angústia pode ser relacionada às emoções de Arthur Fleck que, em conversa com a 

assistente social, demonstra angústia e insatisfação com a vida ao redor. Inclusive se mostra 

cansado com a abordagem recebida: ñVocê não ouve, né? Você apenas faz as mesmas perguntas 

toda semana. ñComo est§ o trabalho?ò ñEst§ tendo pensamentos negativos?ò S· o que eu tenho 

são pensamentos negativos.ò (JOKER, 2019).  

 Os pensamentos negativos, tais como os externados na pintura de Munch, são 

recorrentes na história do personagem, sendo salientados pela atmosfera escura e pesada, 

conforme o frame abaixo, brincando com o jogo de claro x escuro, que proporcionam a sensação 

aterrorizante e angustiante das emoções de Arthur, futuro Coringa.  
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Figura 7 ï Atmosfera escura do filme JOKER (2019) 

 

Acerca da introspecção e do distanciamento abstrato da realidade, é possível estabelecer 

rela­«o com proposi­»es de Adorno, em ñA posição do narrador no romance contemporâneoò. 

Segundo o autor, ñse o romance quiser permanecer fiel ¨ sua heran­a realista e dizer como 

realmente as coisas são, então ele precisa renunciar a um realismo que, na medida em que 

reproduz a fachada, apenas a auxilia na produ­«o do engodo.ò (ADORNO, 2003, p.57). A 

fachada seria àquilo que está aparente na sociedade, o que está na superfície, como se espera 

que as coisas sejam vistas pela população, enquanto uma noção maior da realidade seria o que 

se pode abstrair do que realmente está posto. 

No âmbito cinematográfico, o expressionismo alemão é trabalhado com base nos jogos 

de claro e escuro, distorções, atmosferas aterrorizantes e caracterizações de teor horrendo para 

compor a estética expressionista. Em O expressionismo, de Guinsburg, há um ensaio que 

discorre sobre o expressionismo e o cinema, onde Nazário expõe que 

 

Os iluminadores recriavam em estúdio toda uma mascarada fantástica: manchas que 

deslizavam pelas paredes criando profundidades; foco direcionados que revelavam 

pouco a pouco elementos sinistros: o olhar podia acompanhar os contornos e os 

planos, os contrastes de claridade e sombra.ò (NAZĆRIO in GUINSBURG, 2002, p. 

510) 

 

Esses elementos ainda podem ser vistos hoje, conforme citado na ñbrincadeiraò de claro 

e escuro em Joker, mas o início se deu com filmes como O Gabinete do Dr. Caligari (1920), 

Nosferatu (1922) e, dentre outros, nosso objeto de estudo, O Homem que ri (1928). 

Muitas similaridades são encontradas entre esses filmes, todos são em preto e branco e 

mudos, pois não havia ainda a possibilidade da fala nos filmes, senão representadas por cartões 

com a inserção por escrito dos diálogos. A ausência de cores auxilia na composição de uma 
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atmosfera aterrorizante e tenebrosa, pois o recurso de claro e escuro é exaltado com vários tons 

de sombra e iluminações, tornando tudo como um filme de horror, algo macabro.  

Eis comparações de estética entre O Gabinete do Dr. Caligari (1920) e Nosferatu 

(1922), vale mencionar que Conrad Veidt surge aqui também como o personagem principal, 

chamado Cesare: 

 

Figura 8 ï Pôster e frames do filme O gabinete do Dr. Caligari (1920) 

 

 

Figura 9 ï Frames do filme Nosferatu (1922) 

 

 Ambos apresentam distorções nas sombras e nos cenários, mesclando luz e sombra para 

criar o horror. O pôster do filme O gabinete do Dr. Caligari retoma as cores e o cenário de O 

grito, de Edvard Munch. Dessa forma, as diferentes artes se conversam a fim de representar 

elementos expressionistas. É inquietante e irreal, mas nos diz muito mais sobre a realidade. 
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O pendor para contrastes violentos, que a literatura expressionista transpôs para 

fórmulas feitas a machado, bem como a nostalgia do claro-escuro e das sombras, inata 

nos alemães, evidentemente encontraram na arte cinematográfica um modo de 

expressão ideal. As visões alimentadas por um estado de espírito vago e confuso não 

podiam encontrar modo de evocação mais adequado, ao mesmo tempo concreto e 

irreal. Essa fantasmagoria estranha, que ao mesmo tempo atrai e repugna, fez a 

reputação do cinema alemão no estrangeiro. (EISNER, 1985, p.25)  

 

 Não é diferente em O homem que ri. Paul Leni, inspirado por tais representações 

cinematográficas, criou em sua transcriação cinematográfica, cenários fantasmagóricos, 

caracterizações aterrorizantes e jogos de luz e sombra afim de compor a atmosfera apropriada 

para a história angustiante, por si só, de Gwynplaine. Tais elementos expressionistas apenas 

somaram com o horror apresentado na narrativa de Victor Hugo. 

 Como podemos ver no frame que segue, o jogo de luz e sombras tem papel fundamental 

para o efeito narrativo. Nesse caso, temos Dea, iluminada pela luz que atravessa a janela. 

Podemos notar pelas sombras formadas em seu rosto, com as barras da janela em destaque 

formam uma espécie de prisão, a qual a personagem sente estar por ser cega e não compreender 

a totalidade do mundo que a cerca. Apenas sua expressão e rosto são aclarados, enquanto o 

restante do cenário está nas penumbras. 

 

 

Figura 10 ï Dea iluminada pela janela (O HOMEM QUE RI, 1928) 

 O filme apresenta uma ordem de narrativa diferente do livro. Enquanto Victor Hugo 

revela apenas na metade para o final do livro, a origem de Gwynplaine ï filho de Lorde 

Clancharlie que foi morto acusado de traição ïa transcriação fílmica apresenta o plot logo nas 

primeiras cenas.  
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 O Rei James II, que estava a dormir, recebe em seus aposentos a notícia da captura de 

Lorde Clancharlie, como meio de tortura, ele revela ao Lorde que não apenas será morto como 

punição de sua rebeldia, como também seu filho pagará. Dessa forma, ficamos sabendo logo 

no in²cio que Gwynplaine foi mutilado como lembrete eterno do ñerroò de seu pai. Revelando 

o que fizeram ao menino, vendendo-o aos comprachicos para se encarregarem da obra em sua 

face. Temos a seguinte reação de Lorde Clancharlie: 

 

 

Figura 11 ï Lorde Clancharlie condenado (O HOMEM QUE RI, 1928) 

 

 Vemos que o ângulo da câmera foi posicionado de forma a observarmos Lorde 

Clancharlie de cima. Tal recurso é descrito por Jennifer Van Sijll, em Narrativa 

Cinematográfica (2017), como plano plongê, ñquando a c©mera ® colocada acima do objeto 

com as lentes apontadas para baixo. Isso faz com que o objeto pare­a menor e vulner§velò 

(SIJLL, 2017, p.198). 

 Imitando a visão do rei, que estaria a olhar o homem por cima, enquanto ele está 

ajoelhado enfrentando o horror que acabara de lhe ser dito, depreendemos como Lorde 

Clancharlie está em posição submissa, sem poder diante da figura soberana que detém todo o 

controle acima dele. A ausência de cenário confere destaque apenas para sua figura, denotando 

o vazio que o personagem sente diante da confirmação da tortura de seu filho e de sua morte 

iminente. 

 A posição da câmera também denota um close-up ou plano detalhe, o qual tem como 

foco o rosto e os ombros do personagem. Jennifer Van Sijll coloca que 
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Quanto mais nos aproximamos do personagem, maior é a probabilidade de sentirmos 

empatia por ele. Isso porque o close-up oferece uma proximidade física normalmente 

reservada àqueles que são aceitos na esfera íntima do personagem. Quanto mais tempo 

permanecemos nessa proximidade estreita, mais empatia sentimos. (SIJLL, 2017, 

p.187) 

 

 O rei está em posição de poder e sente prazer no que está fazendo, em exercer sua 

autoridade de forma arbitrária e sem escrúpulos. O governo opressor e distópico do monarca 

fica melhor explicitado quando o mesmo diz, em voz alta, a causa da sentença de morte de 

Lorde Clancharlie, por se tratar de cinema mudo, os diálogos são representados por cartões que 

ñinterrompemò a imagem para que possamos apenas observ§-las. A transcrição de sua fala é 

ñEnt«o, o rebelde orgulhoso que se recusou a beijar nossa m«o, retorna de seu exílio para beijar 

a ódama de ferroôò. (O homem que ri, 1928). 

 A condenação mortal de Lorde Clancharlie vem da sua recusa em servir cegamente ao 

rei, por questionar seu poder e soberania, foi sentenciado sem qualquer misericórdia. Sobre tal 

contexto, Gustavo Pereira, ao realizar uma análise crítica do filme, aponta que  

 

O ano de 1490, escolhido para começar a história, remete ao período imediatamente 

posterior à Guerra das Duas Rosas, quando uma Inglaterra empobrecida e dilacerada 

por mais de um século de conflitos tinha a nobreza desconectada ao povo (é pertinente 

dizer que O Homem Que Ri toma liberdades poéticas, pois o rei da Inglaterra em 1490 

era Henrique VII). Este recorte temporal dialoga com os Estados Unidos de 1928, ano 

de lançamento do filme, precisamente no que diz respeito ao antagonismo de dois 

grupos sociais. Os ñloucos anos 20ò, consequ°ncia direta da Primeira Guerra Mundial, 

dividiram o pa²s entre ñcampoò e ñcidadeò, com os membros do primeiro grupo 

acusando o segundo de ñdestruir tudo o que tornava a Am®rica grandeò. Leni, alemão 

chegado ao pa²s um ano antes, captou esta tens«o e tentativa de ñvolta ¨s origensò ï 

que acabou por se concretizar na eleição de 1928, com a vitória do Republicano 

Herbert Hoover ï retratando em O Homem Que Ri uma monarquia que persegue 

opositores e oprime as massas. A punição que James II inflige ao Lorde Clancharlie é 

motivada por este ter se negado a beijar sua mão. Fica evidente que, além de 

implacável, James II tem traços sádicos em sua personalidade. Não só condena o 

nobre que o ñtraiuò, como tamb®m seu filho Gwynplaine (em sua fase infantil, 

interpretado por Julius Molnar). E faz questão de contar isso a Clancharlie antes de 

ordenar sua execução, com o único objetivo de torturá-lo. (PEREIRA, 2017, s.p.) 

 

 Dessa forma, vemos que o Paul Leni, diretor do filme, trouxe em sua transcriação 

reflexos da sociedade em que se encontrava, criando um diálogo entre a época inglesa de 1490 

com o contexto político dos Estados Unidos, o que também diz respeito diretamente com a 

sociedade que Victor Hugo também descreveu em seu livro, usado como possível crítica ao seu 

contexto francês. Vemos, assim, como cenários distópicos retratam a opressão da classe inferior 

e compartilham elementos entre si, que vem a se conversar nas obras artísticas.  

 Inegável pensar na própria Gotham City que, apesar de fictícia, carrega muito do 

imaginário caótico das sociedades reais, forma um contexto de igual caráter distópico e 
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opressor, invadido por figuras monstruosas como Gwynplaine, marginalizadas e criadas dentro 

daquele universo como resposta ao governo vigente, algo como um circo de horrores. O filme 

Joker aqui citado e a graphic novel A Piada Mortal, servem como emblemas dessa temática, 

construindo reflexões sobre os conflitos sociais que formam a essência vilanesca de Coringa. 

 De um lado, na narrativa fílmica, temos Arthur Fleck, dotado de problemas psicológicos 

e negligenciado, de outro, na história em quadrinhos, um comediante fracassado que, em busca 

de uma vida melhor para sua esposa grávida, recorre ao mundo do crime e termina transmutado 

em Coringa. Muitas são as possíveis origens do vilão e muitas as representações que cuidam do 

seu contexto e suas problemáticas, estas serão melhor exploradas nos capítulos que se seguem.  

 Na cena a seguir, o rei James II está a proferir a sentença enquanto é admirado por seu 

bobo da corte que, em inglês, é denominado Jester. Palavra de significado similar ao Joker, 

denota o indivíduo que serve como entretenimento ao seu superior. Reparemos como o Jester 

se mistura com o cenário, todo em tons escuros, conferindo invisibilidade a ele, enquanto o rei 

está em papel de destaque com as roupas mais claras, dando ar de soberania diante dos demais. 

  

 

Figura 12 ï Rei e seu Jester (O HOMEM QUE RI, 1928) 

 

 Lembrando que apenas há essa dualidade (claro e escuro) para compor a atmosfera, a 

criatividade entra em cena. Podemos inferir que a cor mais clara também pode servir para 

indicar a pureza e ingenuidade em comparação aos demais personagens. É o caso de Dea que, 

considerada como a personagem inocente, aparece em grande parte das cenas trajando vestidos 

brancos, enquanto os demais usam de roupas escuras. 
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Figura 13 ï Dea vestida de branco (O HOMEM QUE RI, 1928) 

 

 Os planos abertos são realizados para mostrar boa parte do cenário, salientando como a 

garota se destaca positivamente dentre todos os aspectos em cena. Até mesmo seu cabelo, de 

cor clara e cacheado, possibilita uma visão angelical de Dea. Contraste gritante com a aparência 

monstruosa e aterrorizante de Gwynplaine, sua paixão. Considerando tal ponto, Gwynplaine 

não se considera o suficiente para estar com Dea. Como um símbolo utópico, a garota seria 

inalcançável para ele, o branco indicaria essa pureza conforme Eva Heller propõe: 

 

Na simbologia, o branco é a mais perfeita entre todas as cores. Não existe nenhuma 

ñconcep­«o de brancoò com significado negativo. Por®m a perfei­«o tamb®m cria 

distanciamento: apenas 2% dos entrevistados citaram o branco como cor predileta. E 

quase a mesma proporção ï 2% dos homens, 1% das mulheres ï citaram o branco 

como cor menos apreciada. (HELLER, 2013, p.275) 

 

 Durante todo o filme, é possível notar que Gwynplaine esconde seu sorriso tanto quanto 

possível. Até mesmo com Dea, que não pode ver sua imperfeição, ele busca ocultar sua 

desfiguração em todos os momentos. 

 

Figura 14 ï Gwynplaine escondendo o sorriso (O HOMEM QUE RI, 1928) 
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 Momento simbólico que alude ao fato dele esconder seu rosto, está quando Gwynplaine 

se contempla diante do espelho e, aturdido com sua própria imagem, fecha o espelho para que 

não possa mais se ver. A posição de suas mãos tampa o desenho das máscaras teatrais 

estampadas na madeira do espelho, exatamente onde seriam seus sorrisos. Indicando que essa 

é a grande angústia que vive, o sorriso eterno marcado em seu rosto quando, na verdade, não se 

está feliz. 

 

 

Figura 15 ï Gwynplaine fechando o espelho (O HOMEM QUE RI, 1928)  

 Na primeira imagem temos um plano denominado over the shoulder, o qual designa o 

uso da câmera por cima dos ombros do personagem, o plano ñpode ser usado para sugerir 

tensão, intimidade, desejo, ódio, confinamento ou conspiração, por exemplo. Depende do 

argumento e da encena­«o.ò (SIJLL, 2017, p.192). Dessa forma, o objeto de interesse seria o 

que está posto à frente do personagem, que seria sua imagem refletida no espelho. Considerando 

que o espelho serve para refletir a aparência, o foco seria nos mostrar a figura desse personagem, 

para além, também é evidenciado como ele se enxergam de forma diferente do que está explícito 

em sua aparência. 

 Momento semelhante, utilizando o mesmo plano é visto em Joker: 
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Figura 16 ï Arthur Fleck se olhando no espelho (JOKER, 2019) 

 

 Algo que é notável do expressionismo e evidenciado no filme de Paul Leni são as 

expressões faciais. Elas são importantes para passar a mensagem do sentimento pelo qual o 

personagem está passando, evidenciar as emoções e passar mensagens visuais sobre o que está 

sendo expresso em tela. Quando há ausência de diálogos, tornam-se ainda mais intrigantes, pois 

funcionam como retratos do que o personagem quer dizer, mas não o diz em palavras.  

 Especialmente em se tratando do expressionismo, a face é uma ferramenta de extrema 

relevância para provocar no espectador a tensão esperada pelos exageros das expressões dos 

personagens. O homem que ri torna essa tarefa desafiadora, pois por ter um sorriso eterno no 

rosto, parte de suas fei­»es s«o ñcomprometidasò para expressar algo diferente. No entanto, ® 

exatamente isso que sustém a contrariedade e sua complexidade. Conrad Veidt consegue 

expressar inúmeras emoções mistas de tristeza, angústia, medo e terror, dispondo ainda do 

sorriso escancarado. O que faz de Gwynplaine o contraste perfeito entre ser forçado a ser feliz 

em uma sociedade onde ele não o é. 

 O filme oferece essa perspectiva pela possibilidade de retratar visualmente o 

personagem, enquanto no livro tais emoções são descritas ou expressas por fala, de forma que 

a narrativa fílmica usa da imagem para passar as emoções necessárias, muitas vezes sem falas. 

Observemos alguns exemplos de Gwynplaine ao longo do drama: 
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Figura 17 ï Emoções de Gwynplaine (O HOMEM QUE RI, 1928) 

 

 Dentre as imagens apresentadas, podemos notar emoções de horror, desespero, medo e 

até mesmo alegria, todas com o sorriso presente, de forma a contrastar com o que ele realmente 

está sentido em sua totalidade. Uma crítica às aparências, àquilo que queriam que ele fosse 

quando o mutilaram, distorcendo sua identidade por completo, fadado a ser apenas o homem 

que ri. Nota-se como que, em grande parte dos frames, o rosto de Gwynplaine se destaca em 

tons de branco brilhante, enquanto tudo está escuro ao redor. Tal recurso visa salientar o objeto 

que se quer mostrar, o rosto dele sempre está em foco por ser o centro da narrativa. 
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(...) o ñchoqueò de luzes e sombras, a ilumina­«o s¼bita de uma personagem ou um 

objeto com o facho do projetor, a fim de concentrar aí a atenção do espectador, e a 

tendência em deixar neste exato instante todas as outras personagens e objetos 

mergulhados em trevas indefinidas. Era a tradução visual do axioma expressionista, 

que manda visar apenas um único objeto escolhido no caos universal, arrancando-o 

de seus liames. E tudo, até o halo fosforescente que acompanhava o contorno de uma 

cabeça e ia se esfumar no mundo noturno, até o feixe de luz agudo que fazia brotar 

como um grito a mancha branca do rosto, estava antecipado na peça. (EISNER, 1985, 

p.45) 

  

 Gwynplaine também é colocado em cena mergulhado em trevas, em dado momento, 

antes de sua apresentação como palhaço, ele está no camarim com seus colegas de atuação. 

Enquanto todos vibram por apresentar mais um espetáculo, Gwynplaine mantém-se cabisbaixo. 

Todos os personagens estão aclarados na imagem, enquanto o homem que ri mistura-se à 

escuridão, ficando quase invisível. O efeito aqui torna-se outro, mostrar como a escuridão 

adentra Gwynplaine por interpretar um papel que ele não quer, por estar em uma posição que 

não foi sua escolha, por não se alienar como os demais personagens que não enxergam a 

problemática de sua marginalização naquele contexto. 

 

 

Figura 18 ï Gwynplaine mergulhado nas sombras (O HOMEM QUE RI, 1928) 

 

 A ignorância do sofrimento de Gwynplaine por parte dos demais ainda é evidenciada 

nas cenas que se seguem após o espetáculo. Um dos colegas retira a maquiagem na frente dele 

e, sem notar o desapontamento do homem que ri, elogia o fato de não precisar se limpar após o 

show, pois tem um sorriso eterno.  
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Figura 19 ï Gwynplaine não pode tirar sua maquiagem (O HOMEM QUE RI, 1928) 

  

Enquanto o sorriso pintado de seu colega de trabalho se desfaz em sua frente, 

Gwynplaine percebe que sempre será nada além do que uma aberração, pois a deformidade 

estará sempre o acompanhando, estava lá desde criança, agora como adulto e continuará mais 

tarde, quando velho. A desesperança se mostra em seu olhar quando o mesmo se retrai, sozinho, 

a pensar sobre a questão. 

 

 

Figura 20 ï Desesperança no olhar de Gwynplaine (O HOMEM QUE RI, 1928) 

 

 Mais uma vez, as emoções são transmitidas pelo olhar, uma vez que sua face é 

comprometida pelo sorriso, contraste que eleva a característica cinematográfica em tornar tais 

efeitos possíveis. A dor do personagem pode ser sentida, devidamente expressada pelas suas 

feições, algo marcante no movimento expressionista. O recurso visual também foi bem marcado 

quando Gwynplaine descobre ser filho do Lorde Clancharlie e, por consequência, um lorde 

também. 

 O choque em descobrir fazer parte daquela sociedade rica, classe alta que sempre lhe 

foi inalcançável, trouxe espanto ao personagem. Ursus e Dea nada souberam a princípio, 

Gwynplaine foi reconhecido em uma de suas apresentações, o levaram em segredo até o médico 
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Hardquanonne para que confirmasse ser o filho do Lorde Clancharlie, afinal, ele se lembraria 

da terrível cirurgia que fez em Gwynplaine ainda criança.  

 Uma vez dentro do palácio, a fim de tomar posse de seu título, Gwynplaine vê de perto 

como todos daquela classe desprezam os inferiores, são gananciosos e jamais dariam voz às 

classes menores. Ao realizar seu discurso, ainda enfrenta uma plateia de lordes e nobres rindo 

de sua aparência, sem acreditar que o famoso homem que ri era um deles. Mesmo o sendo por 

sangue, é deixado claro que sua aparência é motivo de rejeição pelos demais, que não 

concordam que Gwynplaine faça parte daquele lugar. 

 Tomado por raiva e angústia, Gwynplaine aproveita o espaço propício, a visibilidade 

que está recebendo e decide fazer críticas à sociedade e àquele governo, mostrando sua 

insatisfação diante da opressão. Eis o trecho conforme descrito no livro de Victor Hugo: 

 

Esse riso que está em meu rosto foi posto aí por um rei. Esse riso exprime a desolação 

universal. Esse riso significa ódio, silêncio forçado, raiva, desespero. Esse riso é um 

produto da tortura. Esse riso é um riso de violência. Se Satã tivesse esse riso, esse riso 

condenaria Deus. Mas o Eterno não se assemelha aos efêmeros; sendo o absoluto, ele 

é justo; e Deus abomina o que fazem os reis. Ah! Os senhores me consideram uma 

exceção! Eu sou um símbolo. Ó imbecis todo-poderosos, abram seus olhos. Eu 

encarno tudo. Represento a humanidade tal qual foi feita por seus mestres. O homem 

é um mutilado. O que fizeram a mim fizeram ao gênero humano. Deformaram-lhe o 

direito, a justiça, a verdade, a razão, a inteligência, assim como deformaram meus 

olhos, narinas e orelhas; como a mim, puseram-lhe no coração um poço de cólera e 

sofrimento, e na face uma máscara de contentamento. Onde o dedo de Deus havia 

tocado, as garras do rei se cravaram. (HUGO, 2019, p. 547-548) 

 

 A questão levantada por Gwynplaine nos faz refletir sobre a concepção da sociedade e 

os valores que são propagados, pois, sendo marginalizado e ignorado pela população, aponta 

que foi ela mesma quem a criou, pois foi o próprio rei, detentor do poder, que utilizou de sua 

autoridade para formar a deformidade de Gwynplaine. Sendo assim, a própria sociedade, por 

reproduzir conceitos distópicos, cria os próprios infortúnios na população, cria a própria 

distância entre aqueles que pertencem à classe alta e tira a individualidade e a voz daqueles que 

são considerados inferiores.  

 Discussão similar à empregada em A Piada Mortal, quando Coringa afirma que se 

tornou vilão justamente por ter tido um dia ruim, em que todos os aspectos horrendos da 

sociedade se voltaram contra ele e o corromperam, transformando-o no príncipe palhaço do 

crime. É inevitável comparar Gotham City com a sociedade descrita por Victor Hugo e 

representada em filme por Paul Leni, vale também pensar em nós mesmos enquanto indivíduos 

inseridos em um dado contexto social que propaga valores e modela a formação da 

individualidade. 
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 Josilene Pinheiro-Mariz, no prefácio escrito para a edição do romance de Victor Hugo 

aqui trabalhada, discorre sobre o poder atual que ainda reverbera por meio dos questionamentos 

levantados no enredo: 

 

As questões sociais reiteradamente abordadas por Hugo, no conjunto de sua obra, em 

O Homem que Ri fazem emergir filigranas que chancelam quão visionário foi o 

escritor. Nos nossos dias, é impossível não recorrer ao mestre e constatar o que subjaz 

na reflex«o de Gwynplaine: ñ® do inferno dos pobres que ® feito o para²so dos ricosò 

(HUGO, 2019, p. 296). Como, 150 anos após a sua publicação, a contemporaneidade 

da narrativa é tão tangivelmente real? Ricos e pobres, a Aristocracia inglesa e 

desafortunados socialmente são levados ao leitor. O trio formado por Dea, Ursus e 

Gwynplaine: uma garota cega, um ñhomem loboò e um homem que, aparentemente, 

ri todo o tempo, d§ t¹nica ¨ sutileza desse ñdel²rio verbalò a da ñalucinada erudi­«oò 

que é este romance. (...) A força desse discurso é tão atual que não somente reforça a 

agudeza da narração, como também ressalta o empenho social do escritor que, neste 

romance, dá voz às minorias. Não se pode refutar, portanto, o espaço temporal em que 

está ancorada a narrativa, o que faz sobressair de modo mais enfático a atualidade da 

obra, ao abordar questões como bullying, pessoas sem teto, crianças e adolescentes de 

rua, pessoas portadoras de deficiência, abandono; registrando-se ainda a presença de 

políticos pouco comprometidos com seus ñs¼ditosò. (PINHEIRO-MARIZ in HUGO, 

2019, p. 13-15) 

 

 No momento em que Gwynplaine realiza tal discurso afim de abrir os olhos daqueles 

que estão à sua frente e evidenciar que a mudança é necessária, que é preciso dar voz aos que 

não o tem, ele acaba sendo ridicularizado. A cena no filme se mostra impactante ao representar 

como, devido à sua aparência, Gwynplaine jamais terá voz, não é levado a sério, tratado como 

mero palhaço, como se estivesse realizando mais uma de suas apresentações de saltimbanco. A 

dor de ser silenciado, ainda mais em uma oportunidade em que poderia ser ouvido, em que 

estava em posição de destaque, é retratada simbolicamente: 
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Figura 21 ï Gwynplaine, o homem que ri (O HOMEM QUE RI, 1928) 
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 A cena apresenta um primeiríssimo plano, onde o foco é centrado no rosto dos 

personagens, apresentando nitidamente os detalhes das emoções transmitidas. Projeta-se, assim, 

os pensamentos e sentimentos interiores que o personagem está passando. Na cena em questão 

de Gwynplaine, o recurso propiciou que observemos o contraste entre seu riso e o choro. 

Primeiramente, a câmera foca apenas nos olhos, a mostrar a tristeza por meio das lágrimas, em 

seguida, desce para a boca, dando ênfase no riso. É notável também como Gwynplaine esconde 

os olhos para que apenas o riso seja observável nesse momento, salientando a discrepância entre 

o que sente e o que está na superfície. 

 Podemos relacionar ao Palhaço Pagliacci, que diverte a todos mas encontra-se triste, em 

busca de ajuda. Da mesma maneira, Dea externa como Gwynplaine é capaz de fazer os outros 

rirem quando está tão triste. A marginalização e a angústia vividas pelo personagem nos fazem 

refletir sobre o egoísmo e narcisismo das classes superiores que silencia tais questões e apenas 

usufrui da população como bem entender. 

 O final se dá de maneira diferente no livro e no filme. Enquanto um se mantém mais 

ñotimistaò, o outro traz um desfecho amargo para a triste hist·ria do homem que ri. Como que 

para provar a fala de Ursus ao início do romance de Victor Hugo, a morte se faz presente na 

narrativa escrita como escape àquela sociedade conflituosa, após Gwynplaine desaparecer para 

assumir seu posto como Lorde, Dea adoece por estar longe de seu amado. Ela e Ursus são 

expulsos de Londres por causa de Homo, o lobo, proibido de ser criado naquele lugar. Dessa 

forma terão que regressar de navio à sua cidade inglesa. 

 Concomitantemente, Gwynplaine, não conseguindo sucesso em seu discurso à realeza, 

decide abdicar de seu título de Lorde e voltar para sua família, com esforço consegue alcançá-

los no barco, mas é tarde demais. A imensa alegria de tê-lo de volta não foi o suficiente para 

curar Dea, do contrário, parece ter sido a pontada para sua morte que, de tanto regozijo, começa 

a sentir-se mais fraca do que já estava morrendo nos braços de Gwynplaine. Tomado por grande 

desgosto e amaldiçoando aos céus, Gwynplaine perde total esperança e sentido em sua 

existência, fadado a ser sempre o homem que ri, não poderia viver sem Dea e decide suicidar-

se, atirando-se em alto mar. 

 

Murmurava: ñFique tranquila. Estou seguindo voc°. Vejo muito bem o sinal que você 

me fazò. Não tirava os olhos de um ponto do céu, o mais alto da escuridão. Sorria. O 

céu estava completamente negro, não havia mais estrelas, mas era evidente que ele 

avistava uma estrela. Atravessou o convés. Depois de alguns passos rígidos e sinistros, 

chegou ao extremo da borda.ð Já vou, Dea, aqui estou ð disse ele. E continuou a 

andar. Não havia parapeito. Ele tinha o vazio diante de si. Pôs o pé nesse vazio. Caiu. 

A noite era densa e surda, a água era profunda. Desapareceu. Foi um desaparecimento 

calmo e sombrio. Ninguém nada viu nem ouviu. O navio continuou a navegar e o rio 
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continuou a correr. Pouco depois, o navio entrou no oceano. Quando Ursus voltou a 

si, não viu mais Gwynplaine, e, perto da borda, avistou Homo, que uivava na 

escuridão, olhando o mar. (HUGO, 2019, p.587) 

 

  

 Dea representa a esperança utópica descrita por Ernst Bloch em O princípio Esperança, 

quando o indivíduo já não consegue mais suportar o contexto em que está inserido e busca por 

algo que o leve a continuar a viver e buscar por uma nova utopia, esperar que as coisas serão 

diferentes e boas, ao contrário da distopia vigente que verteu das concepções colocadas pela 

sociedade no que acreditava ser utópico, detendo o poder nas mãos de poucos e subvertendo os 

demais a condições subalternas. 

 Durante todo o filme vemos que ela é representada nas cores brancas, o cabelo é claro e 

as roupas são alvas, a figura é angelical, algo divino que está distante do caos da terra e deve 

ser consagrado para que não seja corrompido. A morte, nesse sentido, pode vir a aludir a única 

maneira de Dea e Gwynplaine encontrarem paz, pois enquanto estiverem vivos naquela 

sociedade, apenas sofrerão por não terem forças para lutar contra o sistema. Nota-se que 

Gwynplaine, quando está a suicidar-se, apenas pensa na representação simbolicamente utópica 

de Dea, ela é a única estrela a brilhar no céu repleto de escuridão e trevas, significando ser a 

esperança no meio do caos.  

 Já no filme, o final traz a esperança de forma mais palpável aos personagens, sem a 

simbologia da morte naquele contexto. Após Gwynplaine ter seu discurso rejeitado na câmara 

dos Lordes, eles o consideram um traidor por não obedecer às ordens da rainha, desrespeitando 

sua autoridade e, então, decidem caçá-lo. A cena é retratada de forma metafórica a posição de 

Gwynplaine naquela sociedade. 

 
Figura 22 - Gwynplaine sendo perseguido (O HOMEM QUE RI, 1928) 
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 O plano aberto, que mostra amplamente o cenário, demonstra a pequenez de 

Gwynplaine diante dos valores propagados pela sociedade, cercado por todos os perigos 

possíveis, por pessoas que o querem silenciar e matar a individualidade. É possível notar as 

construções dos prédios, imponentes, e características do expressionismo que enfatiza tais 

modelos. Quando consegue escapar, ele vai ao encontro de Dea e Ursus que foram expulsos de 

Londres e estavam regressando de navio à sua cidade. 

 Dea não está doente e tão pouco morre, de forma que Gwynplaine também não se 

suicida. A família permanece unida e feliz, pela primeira vez vemos o homem que ri esboçar 

um sorriso genuíno, demonstrar felicidade que se adequa ao seu riso eterno. Apesar de não 

conseguir trazer as mudanças que queria à sociedade, apesar de sua revolta no discurso não ser 

ouvida, apesar de continuar a ser marginalizado e silenciado, indivíduo sem individualidade, 

Gwynplaine encontra a paz e esperança na sua família, composta por pessoas igualmente à 

margem daquele contexto distópico, tornam-se a esperança de cada um.  

  

 
Figura 23 ï Felicidade de Gwynplaine (O HOMEM QUE RI, 1928) 

 

 

 A última cena mostra o navio caminhando para o sol, tudo fica mais claro, em tons de 

branco e cinza, sem a presença marcada do preto, simbolizando a positividade e o futuro 

esperançoso que eles aguardam. 
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Figura 24 ï Cena final do filme (O HOMEM QUE RI, 1928) 

 

 A persona na qual o Coringa teve sua aparência inspirada, tanto no sorriso assustador 

ao olhar macabro e os cabelos penteados para trás, corrobora com a ideia de que a expressão 

física confere ao vilão um contraste paradoxal com a ideia do palhaço que carrega em si, pois 

tendo o rosto branco, cabelos coloridos e boca vermelha, alude à figura do palhaço que, 

geralmente, traz alegria e leveza às pessoas, Coringa só traz o caos. 

 Diferentemente de Gwynplaine, que apesar de toda o sofrimento, continua sendo uma 

boa pessoa, sem causar mal aos outros, Coringa verte para o caminho da vilania e utiliza o 

desgosto e angústia passada como motivação e válvula de escape para os atos criminosos. 

Tendo em vista que não são todas as representações do vilão que apresentam sua possível 

origem, falamos justamente daquelas que discorrem sobre seu hipotético passado, levantando 

questionamentos e reflexões sobre o estudo desse personagem. 
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1.2 História  em quadrinhos: A Arte Sequencial e as eras dos Super-heróis 

 

 As histórias em quadrinhos constituem uma linguagem peculiar, pois envolvem imagens 

estáticas e palavras, um diálogo estabelecido entre o visual e a escrita para formar a narrativa 

da história. Diferente dos textos literários em geral, que levam o leitor a imaginar todos os 

cenários e personagens, as HQs guiam o leitor a criar, em sua mente, a noção de movimento 

que os próprios quadros indicam: a chamada Arte Sequencial. 

 Will Eisner, em Quadrinhos e Arte Sequencial (1989), evidencia que  

 

Ao escrever apenas com palavras, o autor dirige a imaginação do leitor. Nas histórias 

em quadrinhos imagina-se pelo leitor. Uma vez desenhada, a imagem torna-se um 

enunciado preciso que permite pouca ou nenhuma interpretação adicional. Quando 

palavra e imagem se ñmisturamò, as palavras formam um am§lgama com a imagem e 

já não servem para descrever, mas para fornecer som, diálogo e textos de ligação. 

(EISNER, 1989, p.122) 

 

 

 A quebra de paradigmas é estabelecida ao unir ambas as linguagens, visual e escrita, 

mas com o toque único de, através da imagem, contar e promover a noção de movimento. Une-

se elementos da literatura com a arte visual para criar uma linguagem própria. 

 

A configuração geral da revista de quadrinhos apresenta uma sobreposição de palavra 

e imagem, e, assim, é preciso que o leitor exerça as suas habilidades interpretativas 

visuais e verbais. As regências da arte (por exemplo, perspectiva, simetria, pincelada) 

e as regências da literatura (por exemplo, gramática, enredo, sintaxe) superpõem-se 

mutuamente. A leitura da revista de quadrinhos é um ato de percepção estética e de 

esforço intelectual. (EISNER, 1989, p.8) 

  

 O esforço intelectual viria da nossa capacidade em assimilar ambas as estruturas das 

linguagens literária e artística, para compreender a nova concepção dada nas histórias em 

quadrinhos. Parte-se de algo que já conhecemos para o novo, Scott McCloud também aponta a 

semelhança com uma terceira linguagem: a cinematográfica. A ideia perpassa a noção de 

movimento sequencial, pois, um filme utiliza vários frames em sequência para criar o 

movimento diante dos nossos olhos. 

 A diferença é que as imagens no cinema são sobrepostas, enquanto nas HQs, se 

encontram justapostas. Assim, os quadrinhos obedecem à uma estrutura que combina imagem 

e texto em balões e mescla discursos do narrador com a apresentação dos pensamentos do 

próprio personagem. 
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Figura 25 ï Discurso direto e indireto nas HQs do Coringa (OôNEIL, 2017, p.128) 

 

 Na imagem acima, retirada de um compilado de histórias em quadrinhos do Coringa, de 

Irv Novick, é possível ver como esse recurso é explorado para formar sentido no enredo. Há 

uma mesclagem entre o narrador expressando as ações do Coringa (primeiro quadro), como 
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também há balões de pensamento que mostram o que o vilão está ponderando (terceiro e quarto 

quadros), apresentando para o leitor seu raciocínio no agir. 

 Por fim, no segundo quadro, a fala é dada ao personagem pelo balão de fala. Em uma 

única página, há três diferentes formas de enunciação discursiva (narração, balão de fala e balão 

de pensamento), a fim de evidenciar os atos do vilão que, quando lhe convém, fala em voz alta 

ou, quando em segredo, resguarda-se a arquitetar seus planos consigo mesmo. Assim, o leitor 

pode observar essas mudanças e compreender melhor a consciência do personagem e sua 

construção. 

 O próprio narrador lhe confere adjetivos como ñsão e brilhanteò, contribuindo para a 

perspectiva narcisista do personagem, além de colocar em reflexão o que seria a sanidade do 

príncipe palhaço do crime, tendo em vista que é a sua insanidade que se faz presente em sua 

concepção. Abordando uma possível leitura de que o Coringa se veria como mais são do que 

as outras pessoas. 

 Scott McCloud, em Desvendando os Quadrinhos, utiliza da metalinguagem para 

explicar a construção das HQs, ele explica sobre o efeito de conclusão que ansiamos enquanto 

seguimos os quadros e ñmontamosò o enredo na nossa cabe­a, sendo o conceito que permite 

explicar a possibilidade de ler quadros justapostos. 

 Tal habilidade só seria possível pela sarjeta ou calha, denominação para o espaço entre 

um quadro e outro nas HQs. Esse vão não é apenas por estética, mas indica que uma fração de 

acontecimentos ocorreu, seja por breves instantes, ou até mesmo um tempo consideravelmente 

maior, o que será evidenciado pelo tamanho dessa sarjeta (mais curta indica ações rápidas e 

mais larga, ações demoradas).  
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(MCCLOUD, 1995, p.66 e 67) 
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 Um exemplo está em cenas de ação como a vista em Batman nº 2 (1940): 

 

 

Figura 26 - Funcionamento do raciocínio conclusivo na leitura de HQs (BATMAN - N°2, 1940, p.14) 

 

 No primeiro quadro, Coringa está distraído a manusear uma arma, enquanto Batman 

sobe pela sacada a fim de surpreendê-lo. Já no segundo quadro, vemos o homem morcego 

agarrando as pernas de Coringa para derrubá-lo e, no terceiro quadro, acerta-o com golpes. Na 

leitura que realizamos, não enxergamos as cenas isoladas, mas induzimos que Batman colocou 

os dois pés no chão ao subir a sacada, andou até Coringa e jogou-se sobre ele, em seguida, deve 

ter se levantado e desferido os socos para evitar a fuga do vilão.  

 Ou seja, uma cena completa é construída em nossa mente pelo anseio conclusivo que é 

formado pelos desenhos apresentados nos quadros. Não enxergamos isoladamente, mas 

montamos os movimentos que transitaram de um quadro ao outro e levaram a ação realizada, 

concluindo mentalmente a realidade contínua e unificada descrita por McCloud. 

 Nota-se ainda como, no terceiro e último quadro, a sarjeta está sendo invadida pela 

queda do Coringa, quebrando a linearidade estrutural das calhas, indicando que os golpes de 

Batman foram tão fortes que ultrapassaram os limites do quadro. A borda que delimita a cena 

em si é denominada requadro e, ao ser ñquebradoò, mostra como a pr·pria estrutura das HQs 

pode ser explorada para que cause o impacto desejado. Ao brincar com a ruptura do requadro, 

é enfatizada a força de Batman na luta contra o mal, especificamente contra seu arqui-inimigo, 

Coringa. 

 Will Eisner pontua como essa ñlimita­«oò na encena­«o seria um obst§culo a ser 

ultrapassado pela habilidade do nosso entendimento, referenciado por McCloud. No entanto, 
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vale ressaltar que há lacunas no cinema também, ainda que apresentados de forma diferente das 

HQs: 

 

A arte sequencial, tal como é praticada nas histórias em quadrinhos, apresenta um 

obstáculo técnico que só pode ser superado com a aquisição de uma certa habilidade. 

O número de imagens é limitado, ao passo que no cinema uma ideia ou emoção podem 

ser expressas por centenas de imagens exibidas numa sequência fluída, numa 

velocidade capaz de emular o movimento real. No meio impresso, esse efeito só pode 

ser simulado. (EISNER, 1989, p.24) 

 

  

 Outro ponto essencial para contrastar com a ideia de realidade nas HQs vem do próprio 

expressionismo, não apenas nas ilustrações que se aproveitam das expressões faciais para 

enfatizar as emoções propagadas ou, ainda, dos cenários bem demarcados atrás dos 

personagens, mas os balões de fala são explorados para transmitir a mensagem além das 

palavras grafadas.  

 Embora, a princípio, seu principal objetivo seja representar a fala do personagem, pode 

também ser enfatizada de variadas maneiras pelo formato do balão, o que propicia uma maior 

saliência da emoção expressada pelo personagem.  

 

À medida que o uso dos balões foi se ampliando, seu contorno passou a ter uma função 

maior do que de simples cercado para a fala. Logo lhe foi atribuída a tarefa de 

acrescentar significado e de comunicar a característica do som à narrativa. Dentro do 

balão, o letreiramento reflete a natureza e a emoção da fala. Na maioria das vezes, ele 

é resultado da personalidade (estilo) do artista e da personagem que fala. Imitar o 

estilo de letra de uma língua estrangeira e recursos similares ampliam o nível sonoro 

e a dimensão do personagem em si. Tentou-se v§rias vezes ñconferir dignidadeò ¨ tira 

de quadrinhos utilizando tipos mecânicos ao invés do letreiramento feito a mão, 

menos rígido. A composição tipográfica tem realmente uma espécie de autoridade 

inerente, mas tem um efeito ñmec©nicoò que interfere na personalidade da arte feita a 

mão livre. O seu uso deve ser considerado cuidadosamente também por causa do seu 

efeito sobre a ñmensagemò. (EISNER, 1989, p. 27) 

 

 

 Dentre os possíveis contornos dos balões, Eisner complementa sua explicação 

apresentando a seguinte tabela: 

 

 

Figura 27 - Diferentes contornos de balões de fala para expressar emoções (EISNER, 1989, p. 27) 
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 Apenas pelo desenho que contorna o balão somos capazes de inferir a emoção do 

personagem, complementando o que já podemos apreender da fala escrita. Se o contorno for 

linear, trata-se de uma fala mais tranquila, se for similar a uma nuvem, nos remete ao 

pensamento, que não é explicitado a mais ninguém na história, apenas ao leitor. Se, ainda, o 

balão for contornado de forma grosseira e espetada, pode fazer menção a gritos. 

 A fonte da fala também denota emoções e personalidade dos personagens. Em Asilo 

Arkham, por exemplo, Batman e Coringa possuem estilo próprio em suas falas, que diferem do 

convencional balão branco. 

 

 

Figura 28 - Diferentes fontes e balões para expressar personalidade dos personagens (MORRISON, 2016, s.p) 

 

 Batman tem sua fala grafada em um balão preto com fonte branca, o que pode remeter 

a escuridão que o cerca, vestindo-se de morcego. Já o Coringa quebra ainda mais a estrutura ao 

não dispor sequer de um balão, suas falas encontram-se soltas no ar com uma fonte áspera e 

vermelha, difícil de ler com naturalidade, o que evidencia a própria natureza transgressora do 

vilão. 

 Podemos perceber como a linguagem das histórias em quadrinhos possibilita várias 

formas explorativas para transmitir a mensagem. A riqueza de sua estrutura permite que a 

comunicação entre o leitor e as HQs possa ser realizada da maneira que se o autor julgar 

pertinente. Muito além de apenas imagens e palavras, a relação entre ambas constrói a sua 

própria linguagem.  
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 O recordatório, balão utilizado para narração nas HQs, que informa algo a mais que o 

leitor deve saber para compreender determinado quadro ou uma transição de cena a outra, 

também é explorado como no trecho que segue: 

 

Figura 29 - Narrador nas HQs (BATMAN N°11, 1940, p.3) 

 

 Toda vez que o narrador se faz presente, seu recordatório é quadrado e amarelo, para se 

destacar das falas dos personagens. Suas aparições servem para dar contexto à cena que está 
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sendo representada no quadro, além de explicar a transição da situação onde o Coringa está 

para o momento simultâneo onde Bruce Wayne e Dick Grayson (Batman e Robin) estão.  

 Muito embora as histórias em quadrinhos não tenham uma data específica de criação, 

pois civilizações antigas como a egípcia e japonesa já dispunham de desenhos rupestres em 

sequência para promover uma narrativa, as HQs tais como as conhecemos, teve seu marco em 

1895, com The Yellow Kid, criado pelo americano Richard Outcault. 

 

 

Figura 30 - The Yellow Kid (Disponível em https://comicsalliance.com/tribute-richard-outcault/) 

 

 Algumas diferenças são notáveis com as HQs que temos contato cotidianamente, por 

exemplo: o autor utilizava da própria roupa do garoto para expressar sua fala, o que, mais tarde, 

se transformaria no balão de fala convencional. A numeração nos quadros também indicava a 

ordem que o leitor deveria seguir para acompanhar o desenrolar da história, algo que hoje 

conseguimos ler com maior naturalidade sem a necessidade dos números. 

 Já as histórias em quadrinhos de super-heróis tiveram seu grande início em 1938 com a 

criação do Superman, a concepção do super-herói se deu em meio a Segunda Guerra Mundial, 

com uma forma de escape às ideologias propagadas e toda a disseminação de autoritarismo e 

impotência diante do contexto caótico.  
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Contudo, as HQs não são inocentes. Elas trazem ideologias inseridas nas histórias e 

na composição dos personagens. O Superman, por exemplo, que surgiu alguns anos 

após a quebra da bolsa de Nova York, em 1929, não só era um símbolo de esperança 

para um povo que ainda sofria os efeitos da crise, como também foi utilizado para 

combater a ideia de Super-Homem disseminada pela Alemanha nazista no período 

precedente a II Guerra Mundial. (SILVA, 2011, p.11) 

 

 Conforme descrito por Rafael Laytynher Silva, o Superman era um símbolo de 

esperança, uma construção de sua própria utopia, um homem praticamente perfeito, com todos 

os atributos necessários para ser invencível e lidar com as dificuldades que lhe são apresentadas. 

Embora exista uma fraqueza contra ele, a kriptonita, o que é reforçado seria a ideia da 

concepção de um super-herói, forte e destemido, com poderes capazes de sobressair as 

capacidades humanas. 

 

Nós andamos com dificuldade no chão, ele paira no céu. Para evitar os efeitos da 

idade, grunhimos levantando peso e suamos em cima de esteiras; ele jogava de um 

lado para o outro como se fossem de papelão e nunca perde o tanquinho perfeito. 

Somos coisinhas sem graça, fora de forma e desleixadas; ele é bonitão, dono de um 

queixo impressionante, e tem uma mecha de cabelo em forma de S descendo sobre a 

testa como a cauda de um lêmure. (Para os leitores de suas primeiras aventuras, na 

época áurea do Brylcreem, um cacho fora do lugar na cabeça de um personagem deve 

ter servido para indicar coragem heroica: ñAqui est§ um homem de a­«o! Olhe! Veja 

como seu cabelo não pode ser controlado por uma insignificante pomada da Terra!ò) 

(WELDON, 2016, p.11) 

 

 A citação acima é encontrada no livro Superman, de Glen Weldon, onde é discutido o 

que colocamos sobre a concepção utópica do super herói que serviria como modelo e 

inspiração, além de motivação para a criação dos mais diversos sucessores. Dessa forma, sua 

criação pode ser considerada como uma necessidade, pois apresentou aos indivíduos da época, 

uma espécie de fuga da realidade, que se mostrava agonizante e assustadora. A capa de sua 

primeira aparição figura sua superioridade diante dos conflitos e também dos próprios seres 

humanos.  
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Figura 31 - Primeira aparição do Superman (ACTION COMICS N°1, 1938 ï Disponível em: 

http://www.guiadosquadrinhos.com/edicao-estrangeira/action-comics-(1938)-n-1/3/2) 

 

 As cores de sua roupa remetem à bandeira dos Estados Unidos, o que reforça também a 

ideia de patriotismo e nacionalismo. Além disso, é um alienígena, um ser vindo de outro planeta 

para ser o super-herói que a humanidade precisa, como uma solução além do que é posto diante 

de nós, vinda de fora. 

 Sobre o significado que o conceito de super-herói nos traz, Silva pontua em seu texto 

que 

O termo ñher·iò nas hist·rias em quadrinhos ® utilizado para definir aquele que se 

diferencia dos demais personagens por seus valores morais e suas ações 

extraordinárias (...) Ele se dedica a lutar por uma causa nobre. É dotado de qualidades 

como força, inteligência e ética. Segue um código de conduta exemplar e é 

incorruptível. Liberdade, fraternidade, justiça, coragem, sacrifício etc., são alguns dos 

ideais dignos que guiam o herói em sua jornada com motivações sempre moralmente 

e eticamente justas. A diferença entre Herói e Super-herói é que este possui 

habilidades incomuns para os humanos, a pesar de que, para muitos teóricos, um 

personagem não precisa necessariamente possuir poderes sobre-humanos para ser um 

super-herói. Esses dois termos podem ser considerados sinônimos que definem um 

personagem altruísta que dedica sua vida na defesa dos fracos e oprimidos, lutando 

pela paz e justiça do mundo. (SILVA, 2011, p. 2 e 3) 

 

Representa a figura de não apenas um herói, mas de um super-herói, com habilidades e 

poderes sobre humanos que cativaram a população que, inserida e aturdida pelo horror social, 

encontrou nas histórias em quadrinhos um refúgio utópico. Dessa forma, Gerard Jones em 

Homens do amanhã ï geek, gângsteres e o nascimento dos gibis (2006), aponta, sobre a 

consolidação dos quadrinhos, que 
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As relações que mantinham com a masculinidade, a sexualidade, o poder, a 

individualidade, a violência, a autoridade e a moderna fluidez do indivíduo eram tão 

intrincadas e profundas que seu trabalho falava diretamente às ansiedades da vida 

moderna- e com um conhecimento de causa que jamais julgaram ter. À medida que o 

tempo passava, suas criações tornaram-se cada vez mais importantes. Eles previram e 

ajudaram a moldar a cultura geek, estabeleceram o padrão de franquia para 

entretenimento, criaram uma fantasia pronta para ser vendida à cultura do narcisismo 

de consumo. Provocaram o surgimento de subculturas artísticas. E tudo isso sem saber 

direito o que estavam fazendo. (JONES, 2006, p.19) 

 

 

 Com o sucesso do Superman, inúmeros outros super-heróis foram criados e concebidos, 

até chegarmos aos dias de hoje, onde temos infinitos seres com poderes salvando o mundo nas 

HQs, além de serem reimaginados e representados também no cinema.  

 Para fins de organização, há uma divisão por eras que aloca os super-heróis em períodos 

de tempo, onde podemos observar suas principais características dentro daquele contexto, desde 

as primeiras criações em 1938 até os dias atuais. São denominadas: era de ouro, prata, bronze 

e moderna. Há discussões acerca de uma classificação que constaria a era de platina como sendo 

a primeira, de forma que haveria cinco grupos, mas, para este trabalho, tendo em vista ser mais 

comumente considerado o início como Era de Ouro, levamos em consideração apenas as quatro 

classificações mencionadas. 

 A Era de Ouro é datada de 1938 a 1956, marcada pelo início da criação dos super-heróis, 

nomes como Superman, Capitão América, Capitão Marvel, Batman e Mulher-Maravilha são 

importantes para essa época. Como dito anteriormente, essa era ocorreu em meio a Segunda 

Guerra Mundial, o que fez com que os super-heróis fossem meio de escape aos conflitos da 

sociedade e modelos utópicos que pudessem ser seguidos. A ideologia perdurou por todo esse 

contexto, como propõe por Celso Filho: 

 

A primeira vez que o termo Era de Ouro foi mencionado referindo-se aos quadrinhos 

dos anos 40 foi feita por Richard A. Lupoff, em um artigo chamado ñReBirthò, em 

abril de 1960. Nos gibis, o termo foi usado pela primeira vez em 1963, na revista 

Strange Tales #114, da Marvel Comics. A revista trazia na capa o retorno do Capitão 

América, vindo de um período que naquele momento foi considerado a Era de Ouro 

dos quadrinhos. 10 Apesar dos conflitos inerentes para se definir com clareza um 

período dentro do mundo dos quadrinhos, dificuldade devida aos múltiplos títulos e 

autores, há um consenso quanto ao início dessa era específica. A primeira edição em 

que o Superman aparece. Todas as obras seguintes, no mesmo estilo, constituíram um 

novo gênero. Este conjunto é denominado Era de Ouro dos quadrinhos de superheróis. 

(FILHO, 2009, p 9 e 10) 

 

 

 No entanto, após o término da guerra, houve também o declínio do interesse popular 

pelos super-heróis, de forma que muitos deixaram de serem publicados em suas revistas. O que 

reitera e corrobora com o valor simbólico dos super-heróis que perderam um pouco de sua 
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magia após a dissipação do conflito distópico. Mas, claro, muitos super-heróis ainda 

continuaram em voga. 

 Para o Coringa, objeto de estudo desse trabalho, a era de ouro marca sua criação em 

1940, juntamente com seu arqui-inimigo, o Batman. O vilão apresentava, logo de cara, 

características marcantes diante do visto até aquele momento, como o uso exacerbado da 

violência e a transgressão da ordem moral e social. 

 Já a Era de Prata (1956 a 1969) coloca em pauta temáticas voltadas para a ficção 

científica, Cesar Filho pontua que  

 

Agora, a ficção científica ganha força. Com todo o universo das histórias em 

quadrinhos (os poderes dos super-her·is e vil»es, as ñengenhocasò dos mesmos) 

buscando explicações através da ciência, mesmo que tal explicação fosse salpicada de 

fatores fantásticos, exemplo disso são os motes de obtenção dos super-poderes do 

Homem-Aranha (picado por uma aranha radioativa). (FILHO, 2009, p.11) 

  

 Heróis como Flash e o Quarteto Fantástico ganham espaço nesse momento, mas também 

entra em pauta uma problemática, o código regulador das histórias em quadrinhos, o chamado 

Comics Code Authority, onde foram estabelecidos vários temas que não podiam ser abordados 

nas HQs, além de solicitar que a violência fosse abrandada. Dessa forma, Coringa foi 

remodelado a ser mais cômico e verdadeiramente um palhaço. 

 A Era de Bronze, de 1970 a 1979, conta com o retorno de temas mais violentos, o que 

traz novamente a figuração caótica do Coringa. Bruno Andreotti explica que 

 

Na segunda metade da década de 60, vários quadrinhos de super-heróis estavam sendo 

cancelados. O público que antes consumia quadrinhos estava morrendo no Vietnã ou 

engajado politicamente, lutando por direitos ou mesmo adotando os modos de vida 

propostos pelos movimentos da contracultura. Os quadrinhos da Era de Prata, com 

seu mundo maniqueísta e simplista não era mais tão interessantes assim. Era o início 

de uma nova era, onde os super-heróis se engajariam em temas políticos e sociais. Era 

uma abordagem mais realista. Era o advento da Era de Bronze. (ANDREOTTI, 2015, 

s.p) 

  

 Vemos como as HQs estão atreladas ao contexto social, aos valores simbólicos da 

sociedade, às ideologias propagadas e à política da época. Como objetos artísticos, o contexto 

proporciona que possamos compreender melhor os aspectos da sociedade e seus impactos, além 

de pensarmos sobre nosso próprio contexto atual. 

 A era moderna, que se iniciou em 1980 e continua até hoje, empreende uma temática 

mais profunda e psicológica, vemos estudos de personagem serem abordados, a fim de que 

conheçamos mais sobre a mente caótica dos vilões, além de empreender temas como a 
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corrupção dos super heróis, apresentando, assim, nuances entre o bem e o mal. Marvel Comics 

e DC Comics até hoje se encontram relevantes e com força no cinema, onde seus heróis e vilões 

são representados continuamente. 

 

1.3 Batman n°1 (1940) 

 1940 foi o ano que marcou a história das HQs ao dar vida à personagens que viriam a 

ser relevantes até os dias atuais, entre eles, Batman e Coringa. Na verdade, Batman teria surgido 

um ano antes, como parte das histórias contadas na revista intitulada Detective Comics, de 

número 27. Com sua popularidade, ganhou revista própria em 1940, com um background e 

personagens.  

 

 

Figura 32 ï Primeira capa de Batman (1940) (BATMAN N°1, 1940, capa) 

 

 A capa, com cores quentes, cria contraste com a figura de Batman, que usa roupas 

escuras. O que acontece é que com o sucesso de Superman na apresentação dos super-heróis, 

outro personagem emblemático foi criado para a disputar essa atenção. Contrastando com a 

perfeição utópica de Superman, o homem-morcego representa uma primeira quebra da noção 

de herói por apresentar nuances obscuras em relação a seu antecessor.  
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Figura 33 ï Assassinato dos pais de Bruce (BATMAN N°1, 1940, p.4) 

 

 Além de não dispor de poderes sobrenaturais, Batman possui motivações traumáticas 

para a escolha de combater o crime: teve seus pais assassinados em sua frente quando ainda era 

criança e, desde então, jurou vingança. Mesmo não tendo poderes, tem habilidades de luta 

corporal e inteligência que o auxiliam nesse caminho. 

 Dessa forma, temos na história de Batman uma construção envolta no tema da violência, 

onde primeiramente foi mostrado aos leitores o grau caótico onde Bruce Wayne (alter ego do 

homem-morcego) se encontrava, utilizando tal recurso para motivar sua existência e configurar 

algo peculiar à imagem heroica que, a princípio, pode ser relacionada apenas as motivações 
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positivas. Bob Kane e Bill Finger apresentavam uma realidade traumática e violenta para 

construir um justiceiro. 

 Gerard Jones nos diz que 

(...) Bill Finger foi o primeiro a levar uma dúvida de romancista para o mundo do 

super-herói. Por que um homem haveria de escolher uma vida dessas? Ele encontrou 

a resposta na dor. Bill Finger, o jovem escritor taciturno, beberrão e sobrecarregado 

de trabalho percebeu que a dor da perda poderia endurecer e se transformar num tipo 

de raiva capaz de distinguir um homem de todos os outros. (JONES, 2006, p.186 -

187). 

 

 Embora haja controvérsia sobre sua criação exata, Kane e Finger são os responsáveis 

pela sua concepção. Há uma grande inspiração no Zorro, o que pode ser percebido pelas vestes 

escuras, a máscara e o ar misterioso do personagem. 

 

 

 

 

 

 

 

 

 

 

 

 

Figura 34 - Comparação entre Batman e Zorro (Disponível em: https://stringfixer.com/pt/Zorro e 

https://loja.panini.com.br/panini/produto/Comics-DC-Batman-Os-Pecados-do-Pai-Capa-Cartao-52362.aspx) 

 

 Sobre isso, Kane afirma, 

 

ñQuando eu era crian­a, adorava filmes. Um dos meus favoritos era A Marca do Zorro 

(1920), com Douglas Fairbanks como as duas identidades do sr. Zorro. Durante o dia, 

tal qual Bruce Wayne, ele fingia ser o filho mimado de uma das mais ricas famílias 

do México. À noite, tornava-se um justiceiro. Ele se disfarçava vestindo uma máscara 

que circundava seus olhos. Saia de uma caverna debaixo da sua casa montando um 

cavalo negro, e essas foram as inspirações para a batcaverna e o batm·velò (KANE, 

2014, p.19) 

  

 O zorro se faz presente não apenas na aparência de Batman, mas também na própria 

história, sendo parte do momento mais marcante: a morte de seus pais. Na HQ original, os pais 

https://stringfixer.com/pt/Zorro
https://loja.panini.com.br/panini/produto/Comics-DC-Batman-Os-Pecados-do-Pai-Capa-Cartao-52362.aspx
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de Bruce o levam ao cinema para assistir um filme e, no retorno, são surpreendidos por um 

assaltante que acaba tirando a vida dos Wayne na frente de Bruce, que é poupado.  

 Não há menção, como visto na página apresentada da HQ n°1, acerca de qual seria o 

filme visto por eles. Mas, no cinema, foi comumente representado que o Zorro seria essa 

narrativa fílmica escolhida. Outras semelhanças podem ser observadas, como o fato de não ter 

poderes, mas ainda assim luta contra o mal. Ele não é um ser utópico como Superman, mas é 

um humano com traumas que escolheu combater o crime e buscar por justiça, o que pode 

permitir uma aproximação maior com os leitores. 

 Tendo em vista o grau de impacto que a morte de Thomas e Marta Wayne é para o 

nascimento do Batman, a cena é apresentada diversas vezes, tanto no universo dos quadrinhos 

como no cinematográfico. Sem esse fato, Bruce não teria se tornado o homem morcego. 

 Dentre as cenas mais impactantes, recortamos três para análise visual, são pertencentes 

ao filme Batman Begins (2005), a série Gotham (2014) e ao filme Joker (2019).  

 

Figura 35 - Morte dos pais de Bruce no filme Batman Begins (2005) 

 

Figura 36 - Morte dos pais de Bruce na série Gotham (2014) 
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Figura 37 - Morte dos pais de Bruce no filme Joker (2019) 

 

 Bruce se torna a figura principal, colocado em destaque no centro das cenas, para que 

seja enfatizado o momento traumático. Representando a impotência por não poder mudar o 

ocorrido diante dos seus olhos e a culpa por não ter reagido de alguma forma, embora fosse 

apenas uma criança. A atmosfera é escura em todas as cenas e usa de tons amarelados e azulados 

para trazer peso. 

 A jornada para Bruce começa nesse ponto traumático, Joseph Campbell, em O Herói de 

Mil Faces (1997), discorre sobre a experiência que leva o humano em sua situação normal a 

passar por uma mudança que o transforma. Bruce teve o ocorrido que o traumatizou e serviu 

como um chamado a aventura, ele partiu para sua jornada, aprendendo habilidades e ganhando 

força para que possa transmutar-se em Batman. Como mostrado na HQ: 
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Figura 38 - Surgimento do Batman (BATMAN N°1, 1940, p.5) 

 

 O narrador comenta que uma cena curiosa e estranha acontece, na qual vemos Bruce 

realizando uma oração jurando vingança pela morte de seus pais e prometendo lutar contra o 

crime. Na verdade, os adjetivos escolhidos pelo narrador apenas nos confirmam a mudança 

ocorrida em Bruce Wayne, que nunca mais seria o mesmo. Ele atendeu ao chamado para sua 

jornada e seguiu o caminho para aprimorar-se e tornar-se o Batman. 

 Conforme Campbell discorre, esse seria o instinto para trilhar sua jornada: ñEsse 

primeiro estágio da jornada mitológica ï que denominamos aqui ño chamado da aventuraò ï 

significa que o destino convocou o herói e transferiu-lhe o centro de gravidade do seio da 

sociedade para uma região desconhecida.ò (CAMPBELL,2007, p.66). 
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 Detalhe para os três últimos quadros, onde Bruce pensa que deve amedrontar os 

criminosos e, ao observar o morcego que pairou sob sua janela, decide ser esse o símbolo que 

servirá para sua nova identidade. Bruce Wayne passa a ser o Batman, ele é sua verdadeira 

essência agora, quem ele era antes se figura apenas como um disfarce para não levantar 

suspeitas e tentar manter uma vida normal, mas o Batman se torna quem ele verdadeiramente 

é. 

 Em Batman do Futuro (1999), animação criada por Martin Niagria e Enzo Cettere, no 

episódio 7 da primeira temporada, Bruce Wayne ï agora idoso e mentor do novo Batman em 

Gotham, Terry McGinnis ï é enganado por um vilão chamado Shriek a fim de cometer crimes 

em nome dele. O criminoso colocou um dispositivo na cabeça de Bruce, para lhe controlar as 

ações, as vozes criadas pelo vilão imitam a própria consciência do indivíduo para tornar as 

ordens naturais, sendo assim, Bruce estaria ouvindo sua própria voz fornecendo afirmações. 

 Ao término do episódio, quando tudo é esclarecido, Terry interroga o idoso Bruce acerca 

de como poderia ter tanta certeza de que as vozes escutadas não partiam dele mesmo e, sim, do 

vilão. Ele responde que as vozes o chamavam de Bruce, sendo que não é esse o nome que utiliza 

para chamar a si mesmo em seu íntimo. Ainda confuso, Terry questiona qual é o nome que ele 

se chama, e Bruce o olha profundamente, deixando a resposta implícita e ao mesmo tempo 

bastante explícita: ele é o Batman, essa é sua identidade, Bruce Wayne foi deixado para trás há 

muito tempo. 

 Logo em seguida, temos a confirmação com a fala de Terry o provocando ao dizer que, 

agora, esse nome pertence a ele: 

 

Terry: ñMe diz uma coisa, por que tinha tanta certeza que as vozes não vinham de 

você?ò 

Bruce: ñBem, primeiro sei que eu n«o sou psic·tico.ò 

Terry: ñEspero que o outro motivo seja mais convincente.ò 

Bruce: ñE, segundo, a voz me chamava de Bruce. Na minha mente, n«o ® assim que 

eu me chamo.ò 

Terry: ñComo voc° se chama?ò 

Bruce: ñ...ò 

Terry: ñAh ®, j§ sei como se chama. Mas esse nome ® meu agoraò 

Bruce: ñHum, diga isso ao meu subconscienteò 

(BATMAN DO FUTURO, 1999) 
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Figura 39 - Momento em que Bruce revela se chamar de Batman (BATMAN DO FUTURO, 1999) 

 

 O aparecimento de Coringa se dá na HQ n°1, ele é colorido e extravagante, contrastando 

com a figura escura e sombria do homem morcego, sua índole violenta é salientada desde o 

começo. Mas, ao mesmo tempo, Coringa serve como complemento ao Batman, pois o herói 

acaba por ser violento no combate ao crime, assim como seu inimigo evidencia. Sendo 

demasiadamente humano, Batman é um indivíduo com traumas e problemas advindos da morte 

de seus pais, os quais tenta lidar com a encarnação do justiceiro vestido de morcego nas noites. 

 Não só a complexidade na identidade do Coringa é visível, mas também a sua criação 

foi um tanto conturbada, com Bob Kane, Bill Finger e Jerry Robinson em discordância acerca 

de quem teria melhor contribuído para a concepção do vilão.  

 No documentário sobre os 80 anos do Coringa, chamado The Joker ï Put on a happy 

face (2020), é dito, acerca do processo criativo do Coringa, sobre a necessidade de ter um vilão 

a altura de Batman: 

 

Mas quem poderia desafiar o Batman? Os bandidos comuns, mafiosos ou chefões do 

crime não eram páreos para o Cruzado Encapuzado, com uma presença gentil, 

inteligência lógica e um arsenal de equipamentos. Kane, Finger e Jerry Robinson com 

17 anos criaram uma força opositora ao Cavaleiro das Trevas. Uma força de 

desordem, destruição e caos. (THE JOKER ï PUT ON A HAPPY FACE, 2020 ï 

Narrado por Kevin Conroy) 

 

 Batman precisava de alguém que fosse seu contraponto de forma perfeita, no sentido de 

que dispusesse de características similares, como a inteligência e astúcia, mas voltada para o 

crime, para oferecer desafio em seu combate. Ambos compõem uma dualidade, uma espécie de 

complemento na oposição. Jerry Robinson ainda completa: 

 

Desde algo bíblico, como Davi e Golias até Sherlock Holmes e Moriarty, e tudo entre 

eles. Queria criar um personagem a altura do herói. E pensei, quanto mais forte o 

vilão, mais forte o herói. Mas precisava de um nome, e Cotinga apareceu porque 
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minha família gosta de jogos de cartas. (JERRY ROBINSON, in THE JOKER ï PUT 

ON A HAPPY FACE, 2020) 

 

 Esse complemento opositivo é mencionado pelo próprio Coringa no filme de Nolan, ao 

ser interrogado, Batman pergunta porque ele e o quer matar, e Coringa responde que não queria 

o eliminar pois não seria nada sem ele, Batman o completa. Eles seriam tão similares que 

diferem na prática para o bem e o mal. Enquanto Batman luta contra o crime, Coringa usa desses 

artifícios para cometer as atrocidades e tenta, ainda, mostrar que a linha tênue entre eles são as 

regras que Batman impõe para si mesmo, já que Coringa não segue nenhuma regra, apenas suas 

próprias convicções. 

 São temáticas que irão ser trabalhadas em vários filmes e HQs que colocam Coringa na 

posição de questionar a boa conduta de Batman e os efeitos de insanidade que ambos teriam.  

 

 

Figura 40 - Contraste entre Batman e Coringa (Disponível em: 

https://observatoriodocinema.uol.com.br/quadrinhos/2021/08/batman-enfim-revela-por-que-nao-mata-o-coringa) 
  

Batman, representante do bem, tem um visual muito mais escuro e amedrontador, 

Coringa, por sua vez, dispõe de uma imagem colorida. O primeiro assusta os criminosos e o 

segundo assusta as pessoas em geral. Michael Uslan, roteirista e produtor, comenta: 

 
Ele foi inspirado pelo filme mudo, O Homem que Ri. É aquela maquiagem de palhaço 

que esconde o horror, que está quase visível, e ter ele junto com o mocinho, que usa 

uma máscara horrível e assustadora de morcego, é uma contradição interessante. 

(MICHAEL USLAN, in THE JOKER ï PUT ON A HAPPY FACE, 2020) 

 

 

 Robin também já está pré-estabelecido nesse universo, criado para ser o sidekick de 

Batman, compartilhando de seus valores, o menino prodígio apareceu na revista da Detective 

Comics e foi idealizado também para contrastar com o homem morcego, além de se aproximar 
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do público mais jovem. Teve um passado traumático como o de Bruce, o que fez com que se 

compadecesse do garoto e o adotasse como um Wayne, pois entendia sua dor. 

 Na capa, juntamente com a apresentação do Coringa, é dito que apenas Batman e Robin 

podem enfrentar esse vilão, enfatizando a sutileza e sagacidade, isto é, a inteligência de ambos 

os lados, Coringa seria astuto e dono de inteligência ao ponto de equiparar-se ao Batman, por 

isso não se trata apenas de combate físico, mas, sim, de uma batalha travada psicologicamente 

também.  

 

Figura 41 - Primeira aparição do Coringa (BATMAN  N°1, 1940, p.6) 

  

 Coringa anuncia pelo rádio que matará Henry Claridge e roubará seu diamante 

exatamente à meia-noite daquele dia. Apavorado com a afirmação, Henry recebe proteção 

policial, tornando impossível a ação premeditada do Coringa. Mas, quando o relógio dá as 

badaladas que avisam ser meia-noite, Henry morre subitamente e o diamante não está mais lá. 

Sem entender o que se passou, os policiais ficam confusos. 

 Alguns detalhes sobre o crime cometido por Coringa já nos apresentam elementos 

característicos à sua construção. Primeiramente, não é apresentada uma origem ao vilão, como 

foi mostrado antes para Bruce Wayne e Robin, que possuem nomes e origens definidas. Coringa 

já aparece consolidado como o palhaço do crime. 

 A falta de uma origem pré-determinada se torna um aspecto essencial da sua identidade, 

que seria justamente a ausência dela. O que abre caminhos para inúmeras possibilidades e 
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interpretação, o que podemos ver nas leituras que cada autor e diretor o fazem em suas obras 

artísticas. Existe apenas o Coringa e o caminho traçado por ele até esse ponto só pode ser 

imaginado e reimaginado por nós. 

 O que torna interessante como, mesmo apesar disso, o temos como uma espécie de 

produto da sociedade caótica de Gotham, que o teria criado de forma análoga ao Batman, em 

algumas representações como A Piada Mortal, de Alan Moore e o filme Joker, de Todd Phillips. 

As possíveis origens apresentadas para o Coringa o colocam também como um humano comum 

que, ao sofrer traumas, decidiu não seguir a jornada de Batman, mas verter para o lado 

criminoso e violento. O que cria um paralelo tênue entre ambos, seriam construídos de forma 

antagonicamente similar. 

 Outro aspecto observável na HQ é de como ele quer deixar clara sua vilania, marcar seu 

nome e pontuar-se como invencível. Ele anuncia seus feitos pelo rádio, sabendo que é a via 

midiática que vai chamar atenção de todos, da população, da polícia e de Batman. Ele parece 

querer ser visto e mostrar que seus atos não podem ser impedidos. A morte de sua vítima a 

deixou com um sorriso no rosto, apresentando sua marca ao mundo, junto com a carta do 

Coringa do baralho.  

 

Figura 42 - A marca do Coringa (BATMAN N°1, 1940, p.7 e 8) 

 

 Assim, já temos estabelecido que o sorriso e a carta de baralho são elementos que fazem 

parte de sua personalidade e construção, características que remetem ao seu nome e aparência. 

Parecer-se com um palhaço apenas cria mais contraste, tendo em vista o quão distante seu 

sorriso e suas ações estão da alegria e contentamento, a não ser, claro, a seu bem prazer 

vilanesco. 

 Os quadros seguintes revelam como Coringa realizou o crime, demonstrando sua 

inteligência e capacidade de arquitetar um plano estrategicamente pensado e executado para 
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enganar a todos e conseguir o que queria. Ele já havia cometido o crime para então anunciá-lo 

no rádio, simulando uma profecia que aterroriza a cidade. O quarto quadro nos deixa confirmar 

que seu sorriso nada tem a ver com alegria, está apenas relacionado à morte e destruição.  

 

 

Figura 43 - Processo de pensamento do Coringa (BATMAN N°1, 1940, p.8) 

 

 Outros recursos são utilizados por ele, como disfarces, de forma que não é reconhecido 

prontamente. No segundo quadro, o vilão afirma ser bom nisso, o que pode sugerir 

implicitamente, sua habilidade de moldar-se a diferentes situações e contextos, com um ar 

camaleônico, além de apontar para sua identidade controversa, podendo ser quem ele gostaria 

de ser.  

 A referência biológica ao animal camaleão se dá pela sua característica peculiar de 

adaptar-se aos mais variados ambientes, o animal se camufla de acordo com a necessidade, 

mudando sua aparência para combinar com o contexto e permanecer vivo. É uma forma de não 

ser notado, ao mesmo tempo em que saltam aos olhos sua habilidade. Coringa, de maneira 
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análoga, se reinventa quando necessário para perpetuar sua visibilidade, da mesma maneira que 

cria uma instabilidade visual. 

 Sobre tal elemento, a autora Paula David Becker relaciona a condição ao arquétipo do 

camaleão: 

 

Coringa não tem um comportamento linear, há altos e baixos em seu humor, vida e 

comportamento. A atitude instável desse personagem é ponto de partida para 

caracterizá-lo no arquétipo de Camaleão, essa instabilidade é um alerta de que ele não 

é tão inocente quanto aparenta. Camaleões são mutáveis, mudam sua aparência ou de 

estado de espírito, por isso, algumas vezes pode ser difícil, tanto para o herói como 

para o público, ter certeza do que eles são. Do ponto de vista diegético, esse 

personagem pode exercer a função dramática de trazer dúvida e suspense ao enredo. 

(BECKER, 2021, p.38) 

 

 

 O aspecto de disfarçar-se é representado no filme Batman - o cavaleiro das trevas, de 

Nolan, onde o Coringa interpretado por Heath Ledger utiliza de variados disfarces durante a 

trama para realizar seus feitos criminosos e provocar Batman e a polícia com suas habilidades. 

Tal qual visto na HQ em questão. 
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Figura 44 - Disfarces do Coringa ï comparação entre a HQ n°1 (1940, p.13) e o Coringa de Heath Ledger 

(BATMAN, O CAVALEIRO DAS TREVAS, 2008) 

 

 Jéssica Barros corrobora com a discussão sobre os vários elementos dos personagens 

já serem postos como definidos: 

 
Nessa fase, os quadrinhos, incluindo os do Batman, praticamente consolidam os 

signos icônicos que caracterizam suas narrativas, desde a aparência, porte físico e 

uniformes dos personagens, até as paletas de cores (apesar das limitações técnicas), 

como podemos evidenciar no caso do Batman, que já dava indícios de sua paleta de 

cores mais escura, por exemplo. Ao longo dos anos, em geral, esses signos icônicos 

passaram apenas por adequações e atualizações, condizentes com diferentes 

contextos, tecnologias etc. As cores, materiais e composições que, em geral, buscam 

algo mais realista e até menos espalhafatoso para os uniformes e cenários, é um 

exemplo de uma adaptação às novas tecnologias de produção e aos anseios do público. 

(BARROS, 2020, p.119) 
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 A paleta de cores de ambos os personagens é contrastante quando comparadas, quando 

olhamos para a junção de cores, conseguimos relacionar com Batman e Coringa, o que reafirma 

as características de cada um. Enquanto Batman usa de tons mais azulados e amarelados, 

Coringa é composto na maior parte por tonalidades de verde e roxo. 

         

Figura 45 - Paleta de cores de Batman e Coringa (Disponível em: 

https://sk.pinterest.com/pin/348254983685188846/?amp_client_id=CLIENT_ID(_)&mweb_unauth_id=&simplif

ied=truee https://dicasdecor.com/festa-batman/) 

 

 Devemos considerar tais paletas como uma base geral de escolha de cores que 

representam o herói e o vilão, pois essas cores podem variar de acordo com cada representação 

cartunesca ou cinematográfica. Por exemplo, o Batman pode ser imaginado inteiramente com 

a cor preta, sem presença de amarelo, enquanto Coringa pode ser pensado com tons alaranjados 

em junção com o roxo. 

 Ao término da história, Batman consegue derrotar Coringa juntamente com o Robin e o 

coloca na cadeia. Ele admite que Coringa é um vilão que lhe oferece desafios, e exalta sua 

inteligência. Os adjetivos usados reforçam características que fazem parte da construção do 

vilão. 

 

Figura 46 - Batman reconhece a inteligência do Coringa (BATMAN N°1, 1940, p.18) 

 

https://sk.pinterest.com/pin/348254983685188846/?amp_client_id=CLIENT_ID(_)&mweb_unauth_id=&simplified=true
https://sk.pinterest.com/pin/348254983685188846/?amp_client_id=CLIENT_ID(_)&mweb_unauth_id=&simplified=true
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 Isso mostra que sua insanidade não faz dele um vilão com menos habilidades, pelo 

contrário, é capaz de arquitetar e planejar tudo com notável inteligência. Na verdade, em 

nenhum momento na HQ em pauta, Bruce aponta para algum grau de loucura que Coringa possa 

ter, esse parece ser uma temática que viria a ser melhor explorada nos anos seguintes.  

 No entanto, essa história não acaba aqui, a revista é composta por vários enredos que 

contam as aventuras de Batman e Robin. Em uma delas temos o retorno do Coringa, que 

consegue fugir da prisão para voltar a cometer seus crimes. Novamente, Batman e Robin travam 

uma luta contra o vilão.  

 

Figura 47 - Luta entre Batman e Coringa (BATMAN N°1, 1940, p.63) 

 

 Durante o embate, Batman desfere socos contra Coringa, enquanto realiza trocadilhos 

com elementos que são associados ao seu nome e aparência. Primeiramente, fala sobre fazer 

Coringa perder a vontade de rir, que é algo que ele faz constantemente. No segundo quadro, 

Batman diz que o castelo de cartas de Coringa está caindo, aludindo justamente a carta coringa 

do baralho.  

 Em seguida, Coringa tenta matá-lo com uma faca, mas acaba batendo contra a parede, 

golpeando a si mesmo: 
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Figura 48 - Coringa acerta a si mesmo com um golpe fatal (BATMAN N°1, 1940, p.63) 

 

 A cores utilizadas nessa cena são quentes, tons de amarelo e laranja para o fundo, o que 

coloca em destaque as figuras de Batman e Coringa. Também cria maior tensão pela atmosfera 

estar colorida o suficiente para, metaforicamente, arder os olhos com a batalha crucial entre os 

arqui-inimigos. O último quadro procura colocar o foco totalmente no Coringa, após golpear a 

si mesmo. 

 Como recurso, foi apagado tudo que está em volta do personagem: o fundo, os arredores, 

o muro e o Batman. Eles somem para dar espaço para o dramático momento onde Coringa está 

a morrer. A cena seguinte é curiosa, pois mostra o vilão dando risada diante de sua própria 

morte. 



90 
 

 

Figura 49 - Coringa ri da possibilidade de sua própria morte (BATMAN N°1, 1940, p.64) 

 

 O fato de Coringa rir diante da possibilidade, quase certa, de que irá morrer, demonstra 

a falta de medo do vilão frente a morte. O fim que ele mesmo traz para todos que se colocam 

em seu caminho para impedir seus planos, aterrorizando as pessoas que se desesperam não 

sabendo quando será sua vez, parece não ser temida pelo próprio. Talvez essa seja a 

característica que permite que Coringa desfrute de uma genialidade desafiadora para Batman, 

pois não teme nada, nem mesmo seu próprio fim. 

 Um momento similar pode ser visto novamente no filme de Nolan, onde o Coringa 

interpretado por Heath Ledger está em uma situação próxima da morte, mas não teme que esse 

seja seu fim. Batman o atira do prédio e, durante a queda, ele ri descontroladamente. 

 

 

Figura 50 - Coringa rindo durante sua queda (BATMAN, O CAVALEIRO DAS TREVAS, 2008) 
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 No entanto, logo em seguida, Batman o salva, agarrando-o com um de seus 

equipamentos e o mantendo suspenso no ar. É quando Coringa não perde a oportunidade de 

zombar do homem-morcego por não o deixar morrer. Já na HQ, Batman nada pode fazer pois, 

aparentemente, Coringa estava morto mesmo. É revelado, ao término da história, quando o vilão 

está na ambulância, que ele sobrevive, dando indícios para mais embates entre ambos.  

   

 

 

1.4 - Expansão Midiática ï Os vários Coringas 

  

 Cada representação do Coringa traz uma leitura nova e diferenciada, apresentando um 

renovado personagem, que pode assemelhar-se ou afastar-se do anterior. Ainda mais quando 

consideramos o quão enigmática e complexa é a identidade do Coringa, tendo em vista que 

nunca foi apresentada canonicamente, temos diversas traduções que procuram apresentar visões 

possíveis dentro da figuração do vilão. 

A aparência e criação de Coringa é comentada por Grant Morrison em Superdeuses 

(2012) da seguinte forma: 

 

Como todos sabem, o Coringa foi o nêmesis mais duradouro, flexível e icônico de 

Batman. Antecipando David Bowie, Madonna e Lady Gaga, ele dividia com Batman 

a habilidade camaleônica de adaptar seus procedimentos para adequar-se aos gostos 

da época. Em sua primeira aparição (Batman nÜ1, 1940), o ñPalha­o do Crimeò era 

um maníaco homicida de rosto azedo que deixava pistas atemorizantes para a polícia. 

Dez anos depois, ele se tornaria um palhaço gargalhante que roubava bancos no 

Coringamóvel. Nos anos 1980, um serial killer andrógino, e, na interpretação do ator 

Heath Ledger no filme de 2008, surgiria como um agente do caos de influência punk 

e inspirado na arte performática. A face arruinada do Coringa era o rosto no fim de 

tudo, a maquiagem que derretia na máscara mortuária de Von Aschenbach em Morte 

em Veneza, de Visconti, a caveira risonha solidificada sob camadas espatuladas de 

cosméticos (...). (MORRISON, 2012, p.42). 

 

O efeito camaleônico do vilão Coringa tem sua relevância marcada por conta de sua 

grande difusão nos meios midiáticos, onde inúmeras representações são realizadas, cada uma 

qual sua época e leitura do personagem. Socialmente, o Coringa tem sido uma figura 

grandemente citada e difundida, alvo de olhares e representações. 

Umberto Eco, em Sobre a Literatura (2002), discorre sobre os personagens terem traços 

mutáveis e não mutáveis. Ele compara o texto literário a uma partitura musical, alguns aspectos 

são consolidados e, por isso, nunca são alterados pois já compõem a partitura do personagem. 

Enquanto outros elementos realmente mantêm algo de aberto para interpretações livres. 
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Os personagens migram. Podemos fazer afirmações verdadeiras sobre personagens 

literários porque aquilo que lhes acontece está registrado em texto, e um texto é como 

uma partitura musical. É verdade que Anna Karenina morre suicida, assim como é 

verdade que a Quinta de Beethoven é em dó menos (e não em fá maior como a Sexta) 

e tem in²cio com ñsol, sol, sol, mi bemolò. Por®m, a certos ï não a todos ï acontece-

lhes de saírem do texto em que nasceram para migrar para uma zona do universo que 

nos é muito difícil delimitar. Os personagens narrativos migram, quando têm boa 

fortuna, de texto em texto, e aqueles que não migram não é porque sejam 

ontologicamente diversos de seus irmãos mais afortunados: simplesmente não tiveram 

sorte e não nos preocupamos mais com eles. (ECO, 2003, p.15) 

 

 

 Dessa forma, as representações do Coringa são diferentes entre si, mas a partitura se 

mantém: ele é um palhaço, cabelos verdes, com um sorriso assustador e marcante, da cor 

vermelha, ele é um psicopata, aterroriza Gotham e quer destituir Batman de seu posto de herói. 

O que fica em aberto seria sua origem, que, mesmo assim, HQs e filmes que apresentam uma 

possibilidade, seguem o viés da sociedade ter o transformado em Coringa, de acordo com o que 

o vilão acredita. 

 Grant Morrison, dando continuidade na análise empreendida sobre o Coringa, descreve 

a sensação estimulante da concepção das histórias do vilão: 

 

Bill Finger escrevia o Coringa com gosto, sempre encontrando, assim como fazia com 

Batman, formas novas e inesgotáveis de reapresentar o vilão. Seus recordatórios 

narrativos assumiam um teor deliciosamente arrepiante toda vez que o Palhaço do 

Crime entrava em cena. O CORINGA ï CRUEL PRESTIDIGITADOR, 

ARQUICRIMINOSO, FANÁTICO-MESTRE...AS BRASAS DA VIDA 

RESPLANDECEM POR DENTRO DESSA PAVOROSA CASCA DE BARRO 

HUMANO...E AS GARRAS GÉLIDAS DO MEDO E DO RECEIO APERTAM 

COM MAIS FORÇA OS CORAÇÕES DOS CIDADÃOS DESTE MUNDO!! 

SOMENTE TRÊS FIGURAS OUSAM ENTRAR NO JOGO DESSE GÊNIO 

MALVADO: O DESTEMIDO BATMAN , O HEROICO  ROBIN E A BELA E 

ÁGIL MULHER-GATO...AO VENCEDOR, AS PEDRAS PRECIOSAS DO 

FARAÓ...AO PERDEDOR ï A MORTE!!!  (MORRISON, 2012, p.45). 

 

  

 As variadas formas de reapresentar o vilão é o que vemos até os dias atuais, possíveis 

pelas características camaleônicas do Coringa, que tendo uma imagem marcante, mas sem uma 

origem definida, consegue se reinventar de acordo com a necessidade de cada contexto para 

continuar relevante.  
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Figura 51 - Comparação entre as diversas representações do Coringa (Disponível em: 

https://twistedsifter.com/2020/04/20-jokers-from-1940-to-2019-illustrated/) 

 

A imagem acima, ilustrada por Pedro Demetriou, reúne todas as aparições do Coringa 

até o momento, ela ilustra a discussão proposta e embasada por Umberto Eco. Vários aspectos 

são imutáveis, ainda que cada um constitua um Coringa próprio e diferente do outro. A partitura 

do vilão nos permite perceber e reconhecê-lo em qualquer história.  

 
Para muitas pessoas todas essas coisas podem parecer obviedades, mas estas 

obviedades (muitas vezes esquecidas) nos dizem que o mundo da literatura é tal que 

nos inspira a confiança de que algumas proposições não podem ser postas em dúvida; 

que ele nos oferece, portanto, um modelo, imaginário tanto quanto se quiser, de 

verdade. (ECO, 2003, p.14) 

 

Uma das características que saltam aos olhos no Coringa é sua identidade complexa, 

pois não sabemos sua origem ou seu verdadeiro nome, podendo ser considerado como um ser 

invisível, apenas reconhecido pela sua aparência excêntrica, essa também em desordem, pois 

ora é colocado como parte intrínseca a ele, cicatrizes e alterações danosas e irreversíveis na cor 
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da pele e cabelo, ora trata-se de maquiagem que condiz com sua relação com a figura do 

palhaço. Morrison continua a descrição: 

 

(...) Corrupto e mórbido, protopunk, protogótico, ele era magro, pálido, encurvado e 

psicopata. Ele era Johnny Rotten, Steerpike, Bowie chapado em Berlim, ou Joel Grey 

em Cabaret. O Coringa era a perfeita resposta européia e devassa à determinação 

essencialmente otimista do Novo Mundo, à compleição musculosa e à riqueza 

escandalosa de Batman. Enquanto o homem-morcego abria caminho por ruas escuras 

e saltava entre arranha-céus, o Coringa tinha que se curvar sob lâmpadas como um 

viciado em heroína passando por uma noia fantasmagórica com a língua ácida de 

humor negro. Ele vestia-se como um apostador de cassino sulista, seu rosto uma 

composição que sugeria o casamento profano do showbiz, da cultura drag e da arte 

dos agentes funerários. Se Batman era cool, o Coringa era ainda mais. A dupla tinha 

a mesma simetria perfeita que Jesus e o Diabo, Holmes e Moriarty, Tom e Jerry. 

(MORRISON, 2012, p. 42-43). 

 

Unida às suas ações violentas e psicóticas, sua aparência causa um efeito paradoxal, 

pois carrega consigo a figura do palhaço, que podendo estar associada à alegria, felicidade e 

entretenimento positivo, o que vemos nas ações de vilania do personagem é algo bem oposto, 

assassinando pessoas e cometendo maldades de nível social impactante, afetando toda uma 

população, no caso os moradores de Gotham City, aproximando-se mais do lado do horror 

associado aos palhaços, como visto em filmes de terror.  

Em Batman nº1 (1940), logo em sua estreia ao lado do homem-morcego, já é possível 

delinear esse complexo do personagem que mata inúmeras pessoas, anunciando seus crimes via 

rádio para que todos saibam quem está por trás dos feitos, também apresentando desejo pela 

visibilidade de seu poder e controle, denegrindo a imagem ostentadora de Batman, seu 

contraponto.  

Já em A piada mortal (2011), nos é apresentado por Alan Moore um possível histórico 

do personagem, que mostraria as ações e motivações que o transformaram no vilão Coringa, 

nesse momento, temos um conceito um tanto semelhante ao Batman, que ao passar pela perda 

traumática de seus pais assassinados na sua presença, decide tornar-se o ser que se vingará dos 

criminosos; Coringa, nessa graphic novel, enfrenta a perda de sua mulher e filho, atraído para 

o universo da criminalidade como forma de escape, acaba sofrendo um acidente que o torna na 

reconhecida figura do Coringa, e passa a tentar provar ao Batman que dias ruins, ou seja, 

acontecimentos traumáticos podem levar o indivíduo à insanidade. 

Débora Antunes, ao realizar um estudo sobre tal graphic novel, que coloca a questão da 

insanidade de Coringa em foco, diz que ñele ® visto como um louco perante os demais, no 

entanto possui valores morais próprios e seu desejo é de provar que estes estão certos, para isto 

parte de uma cr²tica da fraqueza dos homens diante da realidadeò (ANTUNES, 2009, p.9). 
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Tomando o conceito em consideração, tal característica do personagem pode ser vista 

em suas outras aparições que, embora não sejam similares na totalidade, perpetuam a imagem 

da insanidade, seus atos apontam para uma possível identidade própria que o personagem 

constrói pela dificuldade de lhe atribuir uma definição, buscando instaurar suas próprias 

vontades e visão de mundo para deter o controle e poder, o que causa sua relação conturbada 

com seu contexto. Pode relacionar-se com a condição apresentada por Freud em O mal-estar 

na civilização (1997): 

 

Um outro processo opera de modo mais energético e completo. Considera a realidade 

como a única inimiga e a fonte de todo sofrimento, com a qual é impossível viver, de 

maneira que, se quisermos ser de algum modo felizes, temos de romper todas as 

relações com ela. O eremita rejeita o mundo e não quer saber de tratar com ele. Pode-

se, porém, fazer mais do que isso; pode-se tentar recriar o mundo, em seu lugar 

construir um outro mundo, no qual os seus aspectos mais insuportáveis sejam 

eliminados e substituídos por outros mais adequados a nossos próprios desejos. Mas 

quem quer que, numa atitude de desafio desesperado, se lance por este caminho em 

busca da felicidade, geralmente não chega a nada. A realidade é demasiado forte para 

ele. Torna-se um louco; alguém que, a maioria das vezes, não encontra ninguém para 

ajudá-lo a tornar real o seu delírio. Afirma-se, contudo, que cada um de nós se 

comporta, sob determinado aspecto, como um paranóico, corrige algum aspecto do 

mundo que lhe é insuportável pela elaboração de um desejo e introduz esse delírio na 

realidade. Concede-se especial importância ao caso em que a tentativa de obter uma 

certeza de felicidade e uma proteção contra o sofrimento através de um 

remodelamento delirante da realidade, é efetuada em comum por um considerável 

número de pessoas. (FREUD, 1997, p. 53). 

 

A aparência de Coringa também coaduna de forma simbólica com a figuração da 

máscara, pois representa um palhaço nas suas feições brancas de lábios vermelhos e cabelos 

coloridos de verde, além das roupas espalhafatosas e risadas características. É envolto de traços 

de horror pelo teor macabro de suas expressões, atribuindo medo à sua imagem. 

O impacto causado pela sua figura, em um misto de estranhamento e choque, pode 

relacionar-se com a teoria de Theodor Adorno que, em seu ensaio Posição do narrador no 

romance contemporâneo, discorre sobre a sensação de distanciamento do real e senso comum, 

ao mesmo tempo em que ele externaria na sua concepção elementos da sociedade, o que pode 

nos auxiliar na leitura do efeito do Coringa: 

 

O procedimento de Kafka, que encolhe completamente a distância, pode ser incluído 

entre os casos extremos, nos quais é possível aprender mais sobre o romance 

contempor©neo do que em qualquer das assim chamadas situa­»es m®dias ñt²picasò. 

Por meio de choques ele destrói no leitor a tranquilidade contemplativa diante da coisa 

lida. Seus romances, se é que de fato eles ainda cabem nesse conceito, são a resposta 

antecipada a uma constituição do mundo na qual a atitude contemplativa tornou-se 

um sarcasmo sangrento, porque a permanente ameaça de catástrofe não permite mais 

a observação estética dessa situação. (ADORNO, 2003, p.61). 
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Por meio da estética do choque, há a possibilidade de observar a maneira como Coringa 

se constitui no gênero história em quadrinhos, mediante essa quebra da condição contemplativa 

e passiva do leitor, e das suas concepções contextuais apresentadas no mundo real. Pois sua 

construção quebra a realidade que nos é mostrada pela condição da aparência, não sendo retrata 

genuinamente, mas sim, por uma fachada posta, a qual nos pode apresentar uma camada 

interior, pois não retrata a sociedade condizendo com sua aparência, mas procura pelo 

distanciamento causar o impacto. Sendo assim, Coringa é uma presença disruptiva dentro da 

narrativa. 

A série televisiva de 1966, chamada Batman, criado e narrado por William Dozier, 

apresenta uma quebra ao contornar a censura que foi instaurada na época contra a produção 

artística, fazendo com que muitos dos temas e conteúdos tratados pelos quadrinhos, graphic 

novels e demais representações tivessem que ser reformuladas para esconder traços violentos e 

inadequados para a sociedade. Dessa forma, vemos colocado em cena um Coringa cômico, 

atrapalhado, interpretado por Cesar Romero ï ator e produtor estadunidense, neto de José Martí, 

um herói nacional cubano - que não apresenta o medo e horror descritos anteriormente em seus 

atos, estes agora mascarados por atitudes mais brandas e sem violência marcada.  

No entanto, ainda assim, é possível ver que a fuga de tais preceitos colocados pelo 

código de conduta das HQs, não foi capaz de apagar algumas linhas características do vilão, 

que, mesmo sem os traços evidentes de uso desmedido de sua insanidade para cometer crimes 

de assassinato e horror, ainda é reconhecida a construção que o coloca como personagem 

antagonista a Batman. E, mesmo suas ações sendo moduladas, o desejo de controle e poder é 

visto nas intenções ao subornar alunos da escola para se tornarem criminosos ao seu lado, 

causando grande estrago no sistema educacional, além da perturbação da ordem ao mostrar seus 

feitos maquinados na televisão. 

A tese de doutorado de Valéria Yida, intitulada Figurações da crueldade do Coringa 

nos quadrinhos de Batman: A Piada Mortal, de 2016, aponta o seguinte sobre a disposição 

comportamental do Coringa, o que contribui com a noção camaleônica e provocativa do vilão, 

mesmo sob censura: 

 

Mestre do Crime e dos disfarces, diretor de cenas públicas estereotipadas com a 

impostura típica de um perverso, o Coringa é um personagem multifacetado que foi 

um gângster homicida assustador bem no início dos anos 1940; ausentou-se em 

seguida por mais de uma década dos quadrinhos, por causa da censura; depois foi um 

bizarro vilão camp na televisão, ainda sob a vigência do Código de Censura, nos anos 

1960; retornou às origens de matador impiedoso que não poupa nem seus comparsas, 

nos anos 1970; e, enfim, se tornou um sociopata hiperviolento nos anos 1980. Depois 

disso tudo, chegamos enfim à Piada Mortal. (YIDA, 2016, p.63). 
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O personagem é construído na instauração desse paradigma, que causa constantes 

quebras na linearidade de seus traços, corroborando com os eventos de suas maldades que visam 

a perturbação da ordem e inversão dos valores. Unido ao fato de que não conhecemos a 

totalidade do vilão, ele ainda marca traços individuais precisos na sua conduta desordenada. 

 

O Coringa é um impostor, veste trajes e disfarces para enganar, finge a toda hora ser 

outro, como se encerrasse em si toda a ambiguidade que cerca o seu nome que não diz 

quem ele é. Polícia e Batman não conseguem identificá-lo, não há antecedentes nos 

computadores e esta é a porta de entrada para a Piada Mortal estabelecer uma origem 

para o personagem e tentar nomear o impensável da identidade, referido por Colette 

Soler, por um dos seus renomes: Coringa, o Mestre do Crime. (YIDA, 2016, p. 72). 

 

Esses efeitos são percebidos ao longo de suas aparições pelas décadas, em diferentes 

graus, sem deixar de lado o crescente caráter violento, mesmo com a queda na época do código 

regulador, volta a ser retomado de formas mais complexas e reflexivas. 

Tal conceito pode ser observado nas narrativas fílmicas, onde algumas irão apresentar 

possíveis caminhos para a concepção do personagem, inclusive com menção a seu passado 

desconhecido, que passa a ser caracterizado com base em diferentes elementos explorados por 

cada diretor na história fragmentada e retalhada do Coringa. No filme, Batman (1989), de Tim 

Burton, Jack Nicholson interpreta um criminoso chamado Jack Napier que, atingido por um tiro 

durante confronto com o homem-morcego, cai em um tonel de substâncias químicas e tem sua 

pele deformada para sempre. Alvo de ridicularização, Coringa passa a aterrorizar a cidade e 

buscar vingança. 

 Em Joker (2019), ainda é mais acentuado o foco na sua concepção, pois o que vemos 

durante a narrativa fílmica é Arthur Fleck gradativamente se tornar o Coringa, apresentando a 

persona por trás da aparência do palhaço e como todas as situações que se via envolvido, como 

problemas psicológicos e desordem social, fizeram com que descobrisse sua identidade como 

Coringa, que vai sendo construída durante todo o enredo, até apresentar sua forma final.  

 Diferentemente das outras narrativas para o cinema que tratam o Coringa, a abordagem 

do filme é específica em torno do personagem e sua construção, sem a presença de um 

contraponto, como o Batman; a história desenrola-se sob a perspectiva do próprio alter ego do 

Coringa em busca do encontro de sua identidade.  

 Esse apanhado geral das representações do vilão aponta para as muitas leituras do 

personagem que nos são apresentadas. Cada época e contexto social produz uma visão do 

Coringa que não deixa de carregar consigo os temas da violência e a insanidade. 




